INTRODUCERE Natura statică sau natura moartă este reprezentarea în artele vizuale a unor obiecte neînsuflețite, din natură sau ordonate în mod voluntar Prin definiție, natura moartă este un gen de reprezentare grafică sau picturală a unui grup de obiecte inanimate naturale, ca de exemplu glastră cu flori, fructe sau legume așezate pe o fructieră, vânat, o vază, sticlă, amforă, o narghilea, pahare, farfurii, piese la care sunt asortate uneori și cărți, un ziar împăturit, într-o combinație artificială și un element textil ori două, ca suport cromatic s a m d Natura statică a fost întotdeauna un mijloc de inspirație încă din antichitate și pînă în zilele noastre În prezent natura statică contemporană apare în diverse aspecte de reprezentare atît în tehnici cît și în materiale Apărută ca o necesitate a vieții cotidiene, natura statică devine gen de sinestătător al picturii avînd capacitatea de a scoate în evidență esența lucrurilor Pictorul de naturi statice, pentru a se exprima prin imaginea obiectelor, neînsuflețite, caută și cercetează această lume în care spiritul se manifestă în orice lucru Apelînd la materiale documentare (cărți, albume,articole și studii de specialitate) în această lucrare mi-am propus o analiză din perspectiva istorică a naturii statice, permanent îmbogățită în fiecare perioadă , subliniind aportul personal Structura tezei cu tema Metode de reprezentare a naturii statice în diverse tehnici, conține introducere, două capitole , concluzie, bibliografie și anexe Argumentarea actualității temei de cercetare, intitulată Metode de reprezentare a naturii statice în diverse tehnici În epoca contemporană, artele vizuale posedă din ce în ce mai multe oportunități Ceea ce ține de natura statică istoria ne oferă multe posibilități de studiere de la cele mai simple naturi statice din antichitate pînă la operile artiștilor contemporani Pornind de la evoluția naturii statice în diverse perioade istorice pînă la etapa contemporană am realizat cît de actuale sunt în prezent metodele de reprezentare a ei în diverse tehnici Axarea pe valorile socialumane mi-au dat imbold să abordez această temă, ca un remediu de studiere și cercetare a diverselor materiale și tehnici folosite de contemporani Varietatea lor transpuse în spațiul bidimensional sunt valori inedite legate de arta reprezentării naturii statice Motivarea alegerii – după cum știm orice obiect creat de mîna omului îndeplinește aceleași funcții: utilă, de comunicare socială și estetică, dat în diferite proporții La o cercetare mai atentă descoperim în multe lucrări de natură statică rolul ei în contextul vieții spirituale Explorînd tot arsenalul din antichitate și pînă în prezent, transpun în viziunea actuală valoarea 1 artistică a unei naturi statice, care nu depinde în ce perioadă a fost realizată, ci de felul cum artistul a modelat formele, adăugîndu-le culoare, expresie și desigur suflet Ajung la concluzia că societatea contemporană valorifică noi oportunități de a exprima prin diverse materiale și tehnici noi reprezentări a naturei statice Definiția problemei - modalitățile de căutare și cercetare a a metodelor de reprezentare a naturii statice în diverse tehnici, adecvate conținutului, țin de proiectizarea subiectului care marchează nivelul profesionist și capacitățile artistice Scopul și obiectivele cercetării: Scopul: Studiul, analiza și exploatarea materialelor transpuse în reprezentarea naturii statice, în diverse tehnici Natura statică devine genul care îmbogățește viziunea artistului despre lume, lumea interioară, deși nu permite și să implimentăm idealurile artistice Obiecctivele cercetării:  Studierea metodelor de reprezentare a naturii statice  Analiza oportunităților materialelor folosite în reprezentarea naturii statice  Studierea profundă a tehnicilor de reprezentare a naturii statice  Cercetarea modalităților de reprezentare a naturii statice în tehnici picturale, grafice și în artele decorative  Corelația dintre natura statică și alte genuri de artă  Examinarea etapelor de lucru Inovația cercetării/ valoarea teoretică și practică Rezultatele investigațiilor întreprinse în lucrare pot fi utilizate în cadrul cursului Naturi statice în diverse tehnici atît în cadrușl facultății cît și în cadrul orelor de desen, pictură, artă decorativ-aplicativă în școlile de Arte Plastice, licee cît și în cadrul orelor facultative în gimnazii, licee și centre de creție Inovația cercetării constă și în participarea la diverse proiecte cu atragerea tinerilor în activități de dezvoltare a capacităților artistice, oferind posibilitatea ocupării timpului liber și a dezvoltării gustului estetic al tineretului Metode și tehnici de cercetare Constă în studierea aprofundată a tehnicilor de reprezentare a unei naturi statice Deasemenea modalitatea de preyentar a unei game largi de materiale și utilizarea mijloacelor plastice ca remediu de transpunere a mesajului Analiza și sinteza literaturii de specialitate prin intermediul cărților, broșurilor, articolelor, mijloacelor video, cercetarea 2 naturilor statice în muzee, expoziții și atelierele maeștrilor în arte și expus în termeni de specialitate Descrierea subiecților Drept suport de cercetare au stat la bază lucrarea lui Charles Sterling Natura moartă, Ludmila Mocan –Vozian Natura statică (Îndrumări metodice pentru lecții practice), M HadjiBandalac, Natura statică Teodora Hubenco Arta plastică în clasele primare Marylin Scott Biblia picturii în acuarelă Olga Tricolici, Maria Braghiș Tehnici de lucru la educația artisticoplastică Drabant Andras Bazele desenului Lucrarea de față poate estima totodată și secvențe educaționale sau elaborarea unor progrme cu caracter educaționnl în cadrul instituților care întrunesc copii de toate vîrstele Structura și volumul lucrării Este alcătuită din introducere, două capitole, la finalul lucrării concluzii completate cu date bibliografice și anexe Natura statică- unul din cele mai importante în procesul de formare inițială a viitorilor artiști ocupă un prim loc în perfecționarea gustului artistic, măiestriei, gîndirii compoziționale, tehnicii și oferă posibilitatea exprimării sentimentelor, retrăirilor și dispoziției Numeroși autori abordează natura statică în mod variat Natura statică este un gen care vine din antichitate În epoca postmodernă acest gen poate fi receptat din perspectiva artei obiectuale Fiind identificat și înb piramidele egiptene acest gen atinge performanțe în arealul European începînd cu secolul al XVI-lea Natura statică, marginalizată la arta cotidianului este un principiu al artei în care artistul lasă loc pentru deducerea contextului și subiectului Preluat de la greci și romani, acest gen este valorificat în Italia, Spania, Țările de jos, Franța etc Fiecare spațiu cultural a propus termeni proprii care realizează un specific național al perceperii unui asemenea tip de formă picturală Prin prizma analizei a diferitor modalități de tratare și abordare a acestui concept, natura statică nu este doar un gen al artei plastice, ea este și un mijloc de expresie, de transpunere a xenionului, a mesei servite în dimensiunea plastică De la reprezentările mesei servite, frecventă pe mozaicurile epocii romane pînă la cele mai sofisticate naturi statice din epoca contemporană natura statică a avut de parcurs de a timpul veacurilor un drum spectaculos Uneori cu critici din partea contemporanilor, alteori ridicată la cele mai înalte piscuri ale creației, natura statică a fost, este și va fi punct de pornire pentru creatorii de frumos 3 CAPITOLUL I ASPECTE ISTORICE ALE DEZVOLTĂRII NATURII STATICE 1 1 Evoluția naturii statice în diverse perioade istorice Natura statică este un gen al picturii și graficii Gen- toatlitatea particularităților conținutului tematico-ideologic, calităților și procedeelor estetice, caracteristice unui anumit tip de opere ale literaturii, artelor plastice și muzicale; elaborată de Aristotel teoria de gen se dezvoltă în timpul Renașterii, în deosebi în Franța În artele plastice se disting trei genuripictură, sculptură, grafică care se mai numesc ramuri În pictură se disting următoarele genuri: tabloul istoric, compoziția de gen, peisajul, portretul, natura statică, pictura cu scene de război, genul animalier ș a După Charles Sterling termenul de nature morte (natură moartă), care a prevalat în toate limbile romanice a fost probabil inventat în Franța, în cercurile academice și anti-baroce Căci el conține în mod neîndoielnic o nuanță de dispreț Acest termen a fost găsit prin extinderea ideii de lucru imobil la aceea de lucru neînsuflețit sau mort Felibien spune în 1667: Acela care pictează animale vii este mai vrednic decît acela care nu redă decît lucruri moasrte și lipiste de mișcare Denumirea de natură moartă apare abia la jumătatea secolului al XVIII-lea Nimeni n-a urmărit mai bine decît domnișoara Suzanne Sulzberger debuturile șovăitoare ale acestui termen Aflăm de la dînsa că această expresire a fost folosită pentru prima oară în 1756 Ea nu reprezentă decît o restrîngere nefericită a conținutului pe care-l sugerează expresia de natură neînsuflețită, folosită de Diderot și de alții Înclin să cred că măiestria lui Chardin a fost aceea care a silit critica franceză să se străduiască a califica genul, în raport cu restul picturii Arta precede totdeauna teoriile, cel puțin în perioadele de mare vitalitate Dar rezultatul acestei stradanii n-a fost reușit Începînd cu Theophile Gautier (1855) și Thore Burger (1860), istoricii de artă franceză n-au încetat să deplore caracterul anemiat și fals al ideii pe care rexpresia de stilleben sau cel englez de still-life care, depărtîndu-se de acel stillleven al olandezilor din secolul al XVII-lea, a căpătat sensul încîntător de viață liniștită sau viață tăcută Oricît de nefericit ar fi, acest termen care datează de două secole, a dobîndit pentru francezi, de la Chardin pînă la Cezanne, atîtea prestigii plastice și poetice încît renunțarea la el nu pare utilă Cuvintele nu au valoare decît prin asociațiile ce pornesc de la ele, și există fără îndoială astăzi puțini oameni pentru care expresia de natură moartă să evoce opusul vieții 4 Caracteristică generală Încă din perioada antică pictorii reprezentau natura statică cu fructe, flori şi alte obiecte neînsufleţite ce devin un principal subiect deja în pictura renascentistă Începînd cu secolul al XVI-lea, obiectele de uz casnic , fructele, florile erau ilustrate alături de figura umană Tot în acea perioadă în Olanda, Franţa, Spania şi Rusia natura statică şi tehnicile ei de dezvoltare deja se studiau în şcoli specializate de pictură La începutul sec XVII-lea în picturi, pe lîngă obiectele de uz casnic, apar şi alte vieţuitoare neînsufleţite bondari, fluturi, melci, şopîrle prina care se încerca evidenţierea iscusinţei pictorilor şi a păcăli privitorul prin plasarea acestora pe fructe sau pe faţa de masă pentru a fi luate drept reale Natura moartă/ statică provie din limba franceză nature-mort, ce apare ca gen în pictură în sec al XVII-lea, datorită dezvoltării realismului în arta barocă a marelui pictor italian Michelangelo Merisi da Caravaggio El a fost primul care a folosit lumina pentru a evidenţia diverse motive dintr-o lucrare, uneori aceasta devenind tema principală în lucrările sale Un rol aparte ocupă capodoperele meştrilor olandezi, care au elaborat scheme statice şi procedee compoziţionale, au stabilit criterii de alegere a obiectelor şi corelaţia dintre acestea În Olanda lucrări impresionante au lăsat Peter Clas, Alexander Coosemans, Van de Velde ş a Dintre cei mai talentaţi pictori spanioli care s-au specialzat în natură moartă a fost Jua Sanchez Cotan Lucrarea „Natura moartă, legume şi fructe” este una dintre operele cele mai complexe în care apare o varietate de plante şi vânat, prezentate pe funadl negru Pictorul scoate în evidenţă valoarea compoziţională a arcului semicircular care închide compoziţia în vîltoarea sa Scena pare foarte reală şi aproape că putem atinge obiectele şi le putem simţi greutatea Începînd cu post impresioniştii, noile viziuni asupra realităţii sunt exprimate şi prin natura statică Unul dintre ei, Paul Cezanne (1839-1906), considerat mare maestru în redarea drapajului realizat prin nuanţe opace asemenea fundalului şi evidenţierea formelor sferice şi conice ale fructelor de diverse culori bine prelucrate în naturile moarte, au fost ca subiect de predilecţie a operelor sale Seria largă de tablouri caracterizează aşa-zisa perioada „constructivă” din cariera lui Cezanne Genul tablourilor cu natura moartă se subordonează regulilor picturii din sec XVII-lea Realitatea este simplificată până cănd apar forme pure Renunţînd la rgulile tradiţionale ale perspectivei, artistul construieşte un spaţiu ideal în care fiecare element îşi aduce propria contribuţie El susţine concepţia conform căreia fiecare obiect are o valoare simbolică Pentru Cezanne, toate genurile compoziţiei plastice suntmotive prin care îşi exprimă noua viziune constructivă asupra realităţii Fiind numit şi părintele artei moderne, marele pictor, de cele mai multe ori, se inspiră din natură, rdînd obiecte din viaţă 5 cotidiană Elementul revoluţionar din tablourile sale este perspectiva deformată; obiectele sunt văzute din mai multe unghiuri Un alt reprezentant al acestui stil, Paul Gaugin(1848-1903), se evidenţiază pri jocul de umbră şi lumină, prin combinarea şi aplicarea culorilor în contrast Arta sec XX s-a rupt de tradiţiile clasiciste ale picturii de shevalet, propunîd noi abordări Unul dintre pictorii acestei perioade a fost Aleksandra Ekster(1882-1949) Considerînd principiile picturii tradiţionale prea înguste, ea s-a îndreptat spre modalităţi de expresie mai abstracte Artista nu este interesată de proporţiile efective ale obiectelor, ci pue accent pe jocul formelor, umbrei şi luminii pentru a obţine un efect vizual Viziunea constructivă a lui Cezanne şi formele geometrice i-au influenţatpe Braque şi Picasso Lucrarea „Natura moartă”: ziua 1929 realizată de Braque prezintă un ansamblu de obiecte aşezate pe o masă de bucătărie dreptunghiulară din lemn, în acord cu interpretarea spaţială şi plastică pe care pictorul înghestrase în tentativele cubiste din două decenii ale secolului Atît pentru cubismul analitic (1908-1911), cât şi pentru cubismul sintetic(1912-1914), genul naturii moarte capătă o importanţă fundamentală Artistul ajunge să nu mai reprezinte obiectul dintr-un singur punct de vedere, redându-l din mai multe perspective simultun care îi dezvăluie toate aspectele de exprimare Antichitatea Din cîte ştim despre trecut, grecii par să fi fost primii occidentali care au pictat adevărate naturi moarte Era aceasta, împreună cu celellalte genuri ale picturii- scena familială, peisajul, reprezentarea unor aimale- creaţia cea mai originală a civilizaţiei eleniste, al cărei apogeu corespunde cu seolul al III-lea şi cu cel de al II-lea î e n Nici o natură moartă din acea epocă depărtată nu s-a păstrat Nu e putem face o imagine despre această artă decît după menţiunile scriitorilor vechi şi după operele mai târzii pe care săpăturile arheologice le-au scos la iveală Dispunem de picturile şi mozaicurile de la Pompei, de la Herculanum, de la Stabiae, de la Roma, din întregul Imperiu roman, pornind din Africa de Nord şi pînă la Rin Ele datează din secolul I î e n pînă în secolul al IV-lea e n Arheologii cred, di motive temeinice, a putea discerne în ele reflexe directe sau amintiri mai mult s-au mai puţin fidele ale marii epoci pierdute în tăcerea vremii Mozaic- Lucrare de tehnică decorativă, care constă în asamblarea artistică a unor bucăți mici de marmură, de ceramică, de sticlă, de smalț etc de diferite culori, lipite între ele cu mortar sau cu mastic 6 Pliniu cel Bătrîn care a pierdut în erupţia din anul 79 a Vezuviului, o dată cu înghiţirea oraşelor Pompei, Herculaum şi Stabiaie, afirmă că cel mai celebru pictor de naturi moarte a fost Piraikos Epoca în care a lucrat acesta nu e uşor de precizat; cu o oarecare probabilitate ea poate fi situată la sfîrşitul secolului al VI-lea sau la începutul secolului al III-lea î e n , adică la începutul epocii alexandrine Picta dughene de bărbieri şi de cizmari, măgari şi ceea ce prezită interes aici –merinde Erau, fără îndoială, mici tablouri de şevalet prevăzute cu voleuri de lemn ce se închideau, astfel cum le vedem figurînd mai tîrziu în trompe-l oeil pe pereţii caselor de la Pompei, sau de la Roma (Casa Misterelor; Casa dell Ara Massima, Casa Criptoporticului, Casa Vestalelor, la Pompei, Casa lui August sau a Liviei de pe Palatin, la Roma) Tablourile de şevaletpar să se ivească încă în epoca lui Alexandru, sub peelul lui Antifilos, rivalul lui Appelles Nu mai e vorbă de picturi votive, nici de evacuări fuerare, şi unele şi altele cu caracter religios,, ci de sbiecte de gen, adesea cu carcter comic, adevărate fragmente ale lumii exterioare, mobile, independente de decorul mural, panouri ce se aşează pe cornişa peretelui sau care se atîrnă de perete cu ajutorul unei frînghiuţe sau al unui cui Sînt tablouri întru totul asemănătoare cu acela pe care Europa le-a reinvetat în secolul al XV-lea Faptul e de o simţire deosebită pentru istoria civilizaţiei occidentale Pentru ca scena de gen şi natura moartă să cîştige pînă într-atît în însemnătate încît să formeze subiectu exclusiv al unei picturi de şevalet şi pentru ca micile compoziţii ale lui Piraikos să se vîndă mai scump decît marele subiecte nobile, a fost nevoie de o anumită concepţie despre lume şi despre lucruri precum şi de o fază favorabilă a modului de a privi tehnica pictorilor Obiectele neînsufleţite apăruseră devreme în pictura greacă, în compoziţiile care decorau vasele de ceramică Ele nu aveau decît un rol accesoriu şi, cu toate progresele perspectivei liniare, cu toată exactitatea formelor şi justeţea racursiurilor, nu dau impresia de a fi fost privite cu o intensitate deosebită Cu o generaţie mai tîrziu, în jurul anului 400, celebra anecdotă despre păsările care vin să ciugulească strugurii pictaţi de Zeuxis pe o perdea dovedeşte că estetica iluzionistă domnea pe scenă, chiar dacă nu fusese generată de ea Apolodor inventează skiagrafia, în care jocul de umbre şi lumini cum şi un colorit rezultat din amestecul tonurilor pot crea iluzia reliefului; fără ea, nici păsările nici oamenii n-ar fi adus naivul lor omagiu lui Zeuxis Un contemporan, Parrasios, a fost şi el un mestru în arta imaginilor tangibile Aceste mărturii atestă existenţa unei arte pe deplin formate, dedicate aparenţilor, o artă bazată pe sensibilitatea optică şi tactilă, şi dipunîd fără îndoială de o tehnică adecvată, suplă şi 7 vibrantă Ea presupune un interes entuziast pentru natură, pentru culoarea tuturor lucrurilor, pentru lumină, efectele şi calitatea ei Înainte de a crea adevărata natură moartă, pictura greacă a cunoscut grupări de obiecte neînsufleţite care erau atribute ale atleţilor, intelectualilor sau actorilor: simple juxtapuneri, în friză, de arme, ustensile de scris, măşti Cînd pictura de natură moartă îşi face apariţia, caracterul ei e cu totul aparte Ea înfăţişează mai ales merinde şi i se dă numele de xenion sau dar de ospitalitate Ar fi cu alte cuvinte, o evocare a darului de alimente trimise în fiecare zi de stăpînul unei case bogate invitaţilor săi, care, potrivit obiceiului grec, luau asupra lor sarcina de a le şi găti Se pictau astfel: pîine şi aluaturi, legume şi fructe, produse lactate şi ouă, peşti şi crustacee, cărnuri alese, cum ar fi păsările şi vînatul, în sfîrşit recipiente conţinînd apa, uleiul sau vinul La acestea se adăugau vase de sticlă şi de metal, ştergare Adesea obiectele sînt însoţite de animale vii: zburătoare, păsări domestice, iepuri de casă, cîini şi pisici se înfruptă din provizii ca „pentru a sugera gustul lor plăcut” Uneori, ele introduc un element de viaţă anecdotic, luptîndu-se între ele, întocmai cum le vom întîlni în naturile moarte flamande din secolul al XVII-lea ale unui Snyders sau Fyt Antichitatea a cunoscut o altă formă a naturii moarte de merrinde, care nu prezintă mai puţină analogie cu arta neerlandeză Este vorba de reprezentarea mesei servite, frecventă pe mozaicurile epocii romane Se redă de obicei un anumit fel de mîncare, o fază a mesei Un mozaic din Antiohia etalează însă repertoriul complet al unui mare banchet roman Grecii au cultivat un alt domeniu al naturii moarte, menit să ocupe pe atîţia artişti pînă în zilele noastre: pictura florilor Pliniu vorbeşte de existenţa ei încă pe pragul epocii elenistice, în fermecătoarea anecdotă despre Pausias, care, rivalizînd cu amanta lui, Glycera, îndemînatecă la împletirea ghirlandelor, „ a reuşit să reproducă în pictură extrema diversitate de nuanţe a florilor” Puţin mai tîrziu , în vremea lui Alexandru, „micile subiecte ş de păsări şi flori” sînt de îndeajuns de răspîdite pentru ca pictorul Nicias să condamne cu dispreţ practicarea lor; acesta este un ecou al disputei despre nobleţea intenţiei artistice, care va răsuna din nou în Renaştere, cînd Michelangelo îşi va exprima dispreţul pentru peisajele care mişună de detalii meschine în maniera flamandă Începînd din secolul al V-lea, prima artă creştină, apoi arta bizantină limitează natura moartă la un rol decorativ şi simbolic Obiectele pictate sau formate din cubuleţele mozaicului vor fi acelea ale cultului sau atribute Reprezentarea Cinei celei de taină cuprinde o etalare de farfurii şi mîncăruri moştenită de la Masa servită a mozaicurilor romane Pupitrul 8 evanghelistului, cu călimara, fiolile, tabletele şi scriptorium-ul lui derivă din tradiţia antică a portretului de scriitor Dar piritul realist de altă dată e înlocuit printr-o intenţie aluzivă Formele devin schematice, obiectele, fructele, florile se dezbracă de farmecele lor exterioare, căpătînd puritatea unor ideograme Astfel, ele dobîndesc o frumuseţe nouă, cu totul mistică Somptuozitatea ireală a materiei şi a culorii, care conferă mozaicurilor bizantine strălucirea lor, nu face decît să intesifice acest triumf al spiritului Elementele naturii moarte primesc parcă pecetea unei perenităţi şi a unui fast ceresc Înconjurate de contururi dure, modelate prin îmbinări de plane pronunţate, fructele şi florile, cărţile scripturii din mozaicurile de la Ravenna par deltuite într-o masă de culori şi de aur aşa cum numai ochii spiritului le pot vedea Evul mediu Istoricul Charle Sterling menționeză că: Evul mediu apuseau n-au parcurs din nou cu mare încetineală drumul spre naturalism, pe care antichitatea apusesese atît de departe Pictura gotică, esențial religioasă nu a putut să nu arate interes pentru reprezentarea obiectelor de dragul lor însele decît din momentul cînd viața terestră și realitățile ei cotidiene au fost integrateconcepției creștine despre univers Această nouă orientare spirituală își găsește prin geniul lui Giotto o expresie picturală de o forță excepțională În interioarele în care sunt situate scenele lui religioase apar obiecte familiare: un sipet, un foale Pentru prima oară, după o mie de ani, nu mai e vorba de forme schematizate și aluzive care țin de ideogramă sau de atributul simbolic, potrivit tradiției bizantine Obiectele continuă, bineînțeles, să îndeplinească o funcție spirituală: ele caracterizează o scenă, evocă de pildă candida austeritate domestică a cucernicei matroane, Sfînta Ana, căreia un înger îi vestește nașterea Mariei Dar mijloacele pe care pictorul le folosește pentru ca prezența acestor obiecte să dobîndească pentru noi o semnificație spirituală sînt de un realism surprinzător și întrec cu mult tot ce a produs vreodată arta bizantină cea mai dornică de a reda viața, aceea a miniaturiștilor din Constantinopolul secolului al XIII-lea care cultivă rămășițile naturalismului elenistic Istoricii de artă abia încep să-și dea seama de faptul că artiștii de altă dată aveau în fața ochilor nu numai sculpturi, basoreliefuri și pietre gravate antice, ci și fresce și mozaicuri Un arheolog remarcabil, Arnold von Salis, a consacrat recent mai multe capitole dintr-o carte analizei împrumuturilor făcute de artiștii Renașterii de la pictura antică 9 Tot astfel, în epoca naturalismului sporit și a sentimentului burghez și citadin al vieții, artiștii italieni puteau fi fascinați de anumite subiecte antice, nemaipomenite pentru ei, cum erau picturile care nu reprezentau decît naturi moarte sau peisaje În perioada manierismului incipit și a triumfului mecenatului princiar, ceea ce-i delecta, era dimpotrivă, fantezia arbitrară a groteștilor, gratuitatea acestui decor al palatelor Cînd pictura de natură moartă îşi face apariţia, caracterul ei e cu totul aparte Ea înfăţişează mai ales merinde şi i se dă numele de xenion sau dar de ospitalitate Este limpede că nișele din Capela Baroncelli nu sînt imitații directe ale unui xenion oarecare, zărit într-o ruină Nu se poat5e vorbi de stilul lor iluzionist decît dacă se înțelege prin această simplă intenție generală de a realiza un trompe-l’oeil print-un ecleraj veridic și hotărît Nu întîlnim aici modelul vibrant, și toate rafinamentele elenistice Luminarea logică a acestor nișe nu mai este înaintată decît aceea a nișelor lui Giotto din Capela Peruzzi Noua în ele este doar indicarea umbrelor purtate de obiecte Dacă ținem seamă de faptul că această concepție iluzionistă se leagă de un subiect care este nou în tradiția medievală, dar frecvent în decorația antică, existența unei inspirații venind de la această din urmă devine imediat verosimilă[12, pag 25-26] În a doua jumătate a secolului al XIV-lea, Siena și nordul Italiei sînt locurile unde vedem menționîndu-se curiozitatea pictorilor față de obiecte Ele devin numeroase în scenele religioase Trei subiecte, mai ales, oferă prilejul pentru aceasta: toate implică reprezentarea unui interior clasic: Bunavestire, Cina cea de taină sau alte scene de masă și Sfîntul studios În primul dintre aceste subiecte, întîlnim vasul simbolic cu flori și cartea de rugăciuni, semne ale pietății Mariei; în Cina cea de taină sau în Ospățul lui Irod, felurile de mîncare și serviciile de masă; în încăperea de studiu a sfîntului Ieronim sau a Evanghelistului, cărțile și ustensilile de scris, variate și din ce în ce mai veridice Se ghicește ușor că masa pusă în chilia cărturarului oferă artistului o relativă libertate față de exigențele iconografiei religioase Pictorii încep de asemenea să reprezinte mici dulapuri, ale căror uși deschise lasă să vadă obiectele păstrate în ele, îndeosebi cărți Unul dintre cele mai vechi exemple de acest fel îl oferă bazilica superioară de la Assisi, atribuite lui Rusuti, ele îl reprezintă pe Sfîntul Ambrozie și pe Sfîntul Ieronim și datează de la începutul secolului al XIV-lea Acestă temă a dulapului deschis provine din arta bizantină; motivul dulapului deschis s-a bucurat de o mare vogă atît la nord de Alpi cît și în Italia Era un monument de mare curiozitate față de viață și acest motiv antic și familiar, care pune probleme de perspectivă liniară și aeriană, fascina 10 desigur mințile Este important să subliniem originile lui bizantine care, la rîndul lor au poate la bază exemple antice Sfîntul Ieronim a lui Tomaso încunună experiențele făcute în Italia în domeniul picturii de obiecte, nu numai la sfîrșitul secolului al XIV-lea, dar și în perioada ce se va întinde pînă la jumătatea celui de al XV-lea În general, pictura din Italia de nord, a cărei culme o reprezintă arta lui Tomaso, a lui Altichiero, a lui Avanzo și a miniaturiștilor lombarzi ai manuscrisului Tacuinum Sanitatis, este cea mai înaintată din Europa în ce privește studiul reliefului corpurilor și al legăturii lor cu spațiul Nimic n-o întrece în plasticitate de la Giotto încoace și înainte de frații Linbourg, de Maestrul de la Flemalle și de frații Van Eyck Nu este exclus ca miniaturiștii franco-flamanzi din jurul anului 1400, al căror contact cu Italia este neîndoielnic, să fi preluat aceste experianțe de clarobscur pentru a le dezvolta, pregătind astfel uimitoarea plasticitate a Maestrului Jan van Eyck, care vor conferi picturii de obiecte o forță nouă, nebănuită de antichitate Contribuția nordului în dezvoltarea naturii statice Perioada dintre anii 1375 și 1425 cunoaște expansiunea unui curent de pictură căruia i se dă astăzi numele de Gotic internațional sau de Gotic curtenesc Aceasta era revanșa istorică luată asupra Italiei de la nord de Alpi, care în Trescento se lăsaseră distanțate de școlile întemeiate de Giotto și de Duccio Acest curent s-a grefat pe influența sieneză, din care se alimenta și care, în esența ei, căpătase și ea un caracter internațional, pe jumătate francez și pe jumătate italian În primul rînd, el era însă determinant de arta miniaturiștilor francezi, căreia pictorii veniți din Țările de Jos, realiști din instinct, îi conferise o vitalitate nouă Miniatura franco-flamandă și pictura de șevalet, dependentă de ea, s-au dezvoltat repede în centrele artistice create de părinții francezi: regele și frații săi, la Paris; ducii de Burgundia,la Dijon, Ducele de Berry, la Bourges La sfîrșitul secolului al XIV-lea, ele s-au putut alătura celor mai înaintate cercetări realiste italiene, acelea ale artiștilor lombarzi În cursul secolului al XV-lea, pictorii din toate țările de la nord de Alpi înmulțesc mobilile și obiectele în încăperea Buneivestiri și chiar în chilia Sfîntului Ieronim Întîlnim mereu, conform cu spiritul medieval, anumite obiecte familiare avînd o semnificație simbolică; ele sînt însă amestecate cu altele, împrumutate de asemenea din viața de fiecare zi, astfel încît Fecioara sau sfîntul credincioșilor impresia că ar fi contemporanii lor În Bunăvestire, după cum am văzut, ligheanul, cana și ștergarul evocă puritatea Fecioarei; numeroasele cărți, pietatea ei În chiliile cărturarului, obiectele și simboluri ale erudiției sacre și ale studiilor în 11 tăcerea nocturnă: tomuri și pergamente, ustensilele de scris, lumînarea sau felinarul, instrumente pentru măsurarea timpului și a spațiului, compasul, echerul, clepsidra; ele se învecinează, în mijlocul dezordinii savantului distrat, cu sticle, cutii și o hrană fugală: un fruct, o bucată de pîine Aproape îndată de descoperirea interesului pictural prezentat de aceste obiecte, artiștii tind să le izoleze de restul compoziției religioase, astfel încît să atragă asupra lor atenția privitorului Două tipuri de asemenea naturi moarte se ivesc în Țările de Jos în cursul secolului al XV-lea: Vanitatea și Atributele Fecioarei sau ale sfîntului Ele se întîlnesc în mod invariabil pe fețe exterioare ale voleurilor de diptice și triptice Cel mai vechi exemplu de Vanitate cunoscut în prezent în pictura de șevalet este reprezentarea unui craniu așezat lîngă o cărămidă știrbită, pictată pe la 1450 de Rogier van der Weyden pe celebrul Triptic Braque de la Luvru Aceste obiecte pline de un sens simbolic sînt luminate violent și se detașeză pe un fond negru impenetrabil Altfel iluzionismul sporește efectul moral al acestui Memento mori, în care craniul și un obiect uzat sau spart simbolizează fragilitatea oricărei existențe și inexorabila dominație a timpului asupra vieții și a materiei O speciala atentie era acordata picturilor vanitas (gol) in care apareau carti, ceasuri, impresionate aranjamente florale, statui, vaze, monede, bijuterii, instrumente muzicale si stiintifice, obiecte din argin si sticla, etc ce simbolizau trecerea timpului Un cap de mort, un ceas de buzunar, o lumanare arzand sau o carte cu paginile deschise erau un mesaj moralizator la efemeritatea placerilor carnale Uneori insasi fructele erau pictate stricate sau florile ofilite, in acelasi semn de prostest Stridiile erau simbol al desfraului Aceste picturi invitau la meditatie asupra efemeritatii vietii, a inutilitatii placerii, a iminentei mortii si incurajau la un punct de vedere sobru asupra lumii De la Van der Weyden încoace, Vanitățile apar regulat în pictura flamandă Ele sunt cînd reduse la un craniu, cînd compuse dintr-un craniu și un obiect care cuprinde o aluzie, de pildă o lumînare ce se consumă asemenea vieții omenești Deseori ele conțin inscripții explicative, desenate pe foi de hîrtie sau de pergament și care n-au nimic abstract sau decorativ ci sînt obiecte tangibile ( Charles Sterling, pag 34) S-a crezut pînă acum că originea Vanităților olandeze din secolul XVII-lea poate fi descoperită în reprezentările Sfîntului Ieronim în chilia lui; craniul, clepsidra, lumînările și cărțile de lîngă el par să și alcătuiască materialul compozițiilor pe care aveau să le practice un David Baily, un Steenwijck și atîția alții 12 Situația picturii flamande pe la 1480 este deci asemănătoare aceleia a picturii italiene din secolul al XIV-lea Școala neerlandeză este pe punctul de a crea genul naturii moarte și acela al peisajului dar nu îndrăznește decît să schițeze o încercare timidă în această direcție și anume în miniatură și în micul panou de diptic, care urmează acesteia; adică, în lucruri destinate bibliotecilor particulare sau a unor camere de dormit, și a căror sferă de acțiuni este prin urmare, foarte restrînsă Natura moartă în epoca Renașterii Există în Italia secolului al XV-lea o categorie de monumente de artă cărora istoricii nu iau acordat importanța pe care o merită Este vorba de marchetăriile în lemn colorat, opere adesea admirabile Tehnica lor e înrudită cu a mozaicului, dar efectele lor năzuiesc la acelea ale picturii Marchetărie- Procedeu de decorare a unui obiect (de lemn), prin aplicarea pe suprafața lui a unor bucăți mici de lemn exotic de esențe și culori diferite, de fildeș, de metal etc [15, internet] Marchetăriile celor doi Lendinara care împodobesc stranele Domnului din Modena și care au fost executate între 1461 și 1465 rezervă multe despărțituri unor naturi moarte Cărți închise sau deschise a căror semnificație în cadrul decorului de strană, este, firește, religioasă, alternează cu motive care par lipsite de vreo aluzie simbolică, cum ar fi o rîndea sau un papagal Cu trei ani mai tîrziu, panouri de naturi moarte analoage apar într-unul din sanctuarele Renașterii, palatul din Urbino Acolo, unde ducele Federico di Montefeltro pune să se acopere cu marchetării pereții unui studiolo Totul în el e iluzie Intri în încăpere și te găsești în fața unor pilaștri canelați care încadrează în dulapuri mari; ușile deschise ale axcestora lasă să se vadă numeroase obiecte Mai jos peretele e găurit de nișe, în care alte obiecte lucesc în penumbră, în timp ce sub ele înaintează polițe pe care o mînă distrată a depus un instrument muzical sau o piesă de armură În altă parte, un gol de fereastră deschide vederea asupra arcelor unui portic care dă spre un peisaj imens; În primul plan al acestei deschizături este așezat un coș cu fructe, lîngă care o veveriță roade liniștit o nucă Vezi toate acestea de parcă ai putea să la atingi, dar cînd mîna se întinde spre ele, ea nu întîlnește pretutindeni decît suprafața mătăsoasă a bucățelelor de lemn colorate 13 Faptul de a fi promovat natura moartă și peisajul la rangul de subiecte independente și de a fi etalat în chip triumfal în bisericiși în palate constituie un aport esențial al marchetăriilor Decizia intelectuală de a crea două genuri noi de pictură pornește deci la umanismul italian din secolul al XV-lea ( Charles Sterling, pag 42) Privind de aproape naturile moarte, remarcăm la ele două caracteristici: O puternică tradiție pur italiană și o anumită contaminare de către spiritul nordic Groteștile și pictura de fructe și flori Grotesc-gen de ornamentaţie de origine romană, reintrodus în epoca Renaşterii, din pictură sau sculptură decorativă cu figuri groteşti Influența picturii antice asupra marchetăriilor nu poate astăzi decît să fie presupusă în mod plauzibil Nu la fel stau lucrurile în privința altei ramuri a artei italiene din epoca Renașterii, ramură care n-a fost mai puțin importantă pentru unele aspecte ale naturii moarte: celebrele decorații numite grotești Groteștile antice și cu atît mai mult acelea ale pictorilor moderni cuprindeau un număr mare de motive de natură: tabernacole, candelabre, trepiede, șiraguri de perle, ghirlande sau coșuri de fructe și de flori Animale vii- veverițe, păsări și altele- le însoțeau Coșul cu fructe a lui Caravaggio, ca și acela din marchetăria de la Urbino, nu sunt singurele exemple ale unei analogii remarcabile, cu aceleași motiv tratat în antichitate Numeroasele coșuri de flori de la începutul secolului al XVII-lea, flamande sau franceze, care se desprind, multicolore, ca pe un fond închis și uniform sînt comparabile în multe privințe cu celebrul mozaic de la Vatican, tratînd acelaș subiect Flandra: natura moartă eroică Flamanzii de la sfîrșitul secolului al XVI-lea, grupați la Anvers, au fost împreună olandezii, primii care au creat tipul arhaic al naturii moarte Un reprezentant de bază al Flandrei este Rubens Mesele servite, cizelate de un Osias Beert sau de un Jacob van Es, și prețioasele Buchete ale lui Jan Breughel au fost părăsite de la o zi la alta atunci cînd Rubens și-a întors privirea spre natura moartă Un suflu puternic pare atunci să le măture ca pe niște obiecte fragile și ușoare Formată de Italia, viziunea lui Rubens transformă întregul spectacol al lumii Concepția sa despre natura moartă s-a resimțit adînc această sinteză panteistă Într-o 14 compoziție mitologică, fructele sau vînatul n-au sens pentru el decît sub forma de accesorii expresive, a căror strălucire și mișcare prelungesc acțiunea și ambianța dramatică a scenei umane Ele constitue ecoul ei de nedespărțit El a imprimat repede naturii moarte flamande cu caracter uniform, a cărui trăsătură principală a fost un ton eroic și decorativ Un fel de acțiune se manifestă totdeauna în ea , fie prin adăugarea unor personaje, fie prin adăugarea unor personaje, fie prin prezența unor animale care adulmecă alimentelele sau se luptă între ele, fie în sfîrșit atunci cînd obiectele sînt singure prin mișcările contrastante ale vînatului, ale legumelor, ale fructelor, procedeu în care surprindem parcă un ecou depărtat al animației manieriste a lui Aertsen și ale lui Beuckelaer Îmbinarea picturii animaliere cu pictura de merinde va fi deosebit de frecventă Ea e caracteristică de asemenea pentru natura moartă antică Ne putem întreba dacă, pentru marele umanist care a fost Rubens, lectura unor anumite descrieri , de felul celor oferite de Filostrat, n-a contribuit la alegerea acestor motive De altfel, și prin caracterul ei decorativ concepția rubenesiană corespunde aceleia a pictorilor antici Lecția capitală a lui Rubens a fost aplicareala natura moartă a stilului marii sale picturi prin deosebitul lor simț al culorii și prin tehnica culorii lor, ambele moștenite de Reubens, artiștii flamanzi dădeau naturilor moarte o strălucire limpidă și un fel de căldură optimistă Chiar în cazurile, de altfel rare, cînd căutau să imite sobra monocromie olandeză, cum a fost acela Prin deosebitul lor simţ al culorii şi prin tehnica lor, ambele moştenite de la Reubens, artiştii flamanyi dădeau naturilor moarte o strălucire limpidă şi un fel de căldură optimistă Chiar în cazurile, de astfel rare, cînd căutau să imite sobra monocromie olandeză, cum a fost acela al frumoasei nature moarte de Cărţi aflate la Muzeul din Bruxelles, pe care suntem tentaţi s-o atribuim lui Teniers, o elegantă fluiditate a materiei şi o tuşă uşoară fereau tablourile lor de seriozitatea meticuloasă pe care aceiaşi temă ar fi prezentat-o dacă ar fi tratată de un Pictor in Leyda Natura flamandă a îmbrăcat mai puţine forme deosebite decît cea olandeză, dar influenţa ei internaţională a fost mai întinsă şi mai adîncă Aceasta se datorează stilului ei rhetoric şi decorative, care satisfăcea spiritual latin şi corespundea modului de viaţă seniorial al marilor monrhii sau a curţilor princiare, în Spania, în Franţa, în Italia În cazul li Seghers şi al imitatorilor săi, influenţa ei trebuie atribuită de asemenea caracterul ei religios, care a găsit un ecou imediat din tote ţările catolice 15 Italia: de la fermitatea caravagească la lirismul baroc În Ţările de Jos, natura moartă autonomă începe la sfîrşitul secolului al XIV-lea şi la îceputul celi de al XVII-lea prin lucrările unor modeşti specialişti În Italia, ea apare într-o formă modern, datorită intervenţiei unuia dintre maeştrii cei mai indepedenţi şi mai revoluţionari ai picturii europene Caravaggio Tînărul Caravaggio pictează la Roma, în atelierul cavalerului d’Arpino, primele sale Fructe şi Flori, pe la 1589 – 1596, acest gen se practica pe atunci sub două forme, prima din ele, reprezentată în deosebi de Bartolommeo Passerotti (1529-1592) şi de Vincenzo Campi(1536-1591), o constitue tarabele şi dughenele, sau imaginea unui negustor însoţit de Merindle lui Cele două mari forte noi ivite pe la 1590 în pictura italiană – arta celor trei Carracci şi aceia a lui Caravaggio –avea să influenţeze în mod inevitabil genul de care e ocupăm aici: cele două curente, opuse manierismului, se reîndreptau spre natură ce e drept cu o intensitate şi într-un sens diferite Deşi coşul cu fructe de la Ambrosie Ana pe care se pare să fi fost conceput după cum am arătat, ca un trompe-l”oil decorative după maniera antică, spiritual fundamental al fructelor şi al florilor lui Caravaggio este diametral opus acelui al decoraţiei El tinde să dea acelor cose natural un aspect cu advărat natural, cu întreaga lor viaţă suculentă S-ar putea crede chiar că tînărul artist a voit să arate toate noile folose ce se putea trage din acest subiect tradiţionl, provenit din arta cu scop decorativ El n-a făcut altceva nici în domeniul picturii mitologice sau religioase, în fructele şi florile sale, Caravaggio înregistrează detalii care sunt de natură să îngrozească idealismul academic ce se dezvoltă sub egida Contrareformei: mici picături de apă transparente, Frunze roase de viermi, cu marginile uscate şi veştede, aşa cum se întîmplă atunci serveşte timp de cîteva zile ca model într-un atelier Tratînd natura moartă după stilul marilor sale compoziţii şi consacrîndu-i tablouri de şevalet, Caravaggio îi conferă diploma ei de nobleţă El este primul dintre marii maeştri ai picturii modern care pictează nature moarte autonome Natura moartă italiană este încă foarte insufficient cunoscută Sute de opera, adesea remarcabile, aşteaptă încă să fie atribuite autorilor lor Muzee din Corsica şi îndeosebi cel de la Ajaccio- pentru a nu cita decît acest exemplu adăpostesc în rezervele lor vreo 50 de nature moarte, aparţinînd în cea mai mare parte şcolii napolitane şi provenind din vestita colecţie a cardinalului Fesch Le Neapole, deci în perioada barocului, s-a ivit prima încercare modern de a trata florile şi fructele ca un pretext pentru orchestrările cromatice care exprimă un sentiment profund al unităţii panteiste a lumii 16 Spania: natura moartă, umilă şi mistică În secolul al XVII-ea Spania este poate ţara care a adus natura moartă la gradul cel mai înalt al artei, punînd în ea maximul de suflet împreună cu maximul de stil A ales ca modele obiectele cele mai umile împrumutîndu-le un character emoţionant numai cu ajutorul culorrilor şi al liniilor Epoca de aur a picturii - aceia a lui Velazquez şi a lui Zurbaran ei vor scrie desigur un capitol revelator despre natura moartă spaniolă în secolul al XVI-lea Cînd vedem că naturile moarte a lui Van der Hamen y Leon, ale lui Cotan şi Zurbaran respect tă adesea o strictă simetrie Ne întrebăm dacă ele ascultă numai de profunda nevoie de rigurozitate a spaniolilor Acest expedient al esteticii idealiste n-a fost el oare folosit atîta vreme în scopul de a înnobila bodegon-ul subiect care rămînea vulgar în ochii unui Carducho, încă la 1633, adică chiar în anul yurbaran picta Portocalele şi lămîile Trebuie să ne dăm seama de extraordinara precocitate a talentului lui Cotan El este primul maiestru din Europa care a ştiut să tragă învăţături din naturalismul şi eclerajul lui Caravaggio în domeniul naturii moarte Alături de coşul cu fructe a lui Carravaggio, naturile sale moarte sunt cele mai puternice din căte se cunosc în Europa, înainte de acelea ale lui Velazquez şi ale lui Zurbaran Cotan a continuat să picteze la mănăstire; începînd din 1612, a lucrat la Granada Pe lîngă compoziţii religioase mediocre şi provincial el a pictat numeroase tablouri de fructe şi flori Criticii vechi nu vorbesc decît despre aceste subiecte, fără a menţiona extraordinarele sale bodegones; avem însă impresia că cei mai vechi pictori de nature moarte atît în Spania cît şi în Italia, erau pe vremuri desemnaţi prin termeul general de “pictori de fructe şi flori” Bodegones-urilelui Cotan se prezintă de obicei sub forma unor nişe scobite în perete şi adăpostind legume şi fructe dintre cele mai familiare Aceste nişe se deschid pe fonduri întuecate Contrastu brusc al peretelui şi al fructelor strălucitoare şi tangibile cu un fundal abstract confer acestor tablouri un caracter ireal Se simte imediat în ele o înaltă ţinută spiritual Toate cele ce preced nu privesc decăt natura moartă fără personaje În aceiaşi vreme, se pictau însă bodegones-uri propriu-zise: acele dughene, acele pieţe, acele bucătării, acele scene ţărăneşti în care personajele îşi impart suprafaţa pînyei cu obiectele sau se retrag în spatele acestora Ele au apărut simultan, la începutul secolului, în Andaluzia şi în Castilia Cele mai frumoase, acele ale lui Velazquez, s-au născut în Sud Velazquez a început să picteze pe la 1617, la vîrsta de 18 ani, scenele sale de gen în care ntura moartă este pusă în valoare Între acestea şi opera lui Esteban nu e decît un interval de un deceniu: sînt două concepţii fundamental diferite despre bodegon, şi cee ace le separă este elemental nou introdus de Caravaggio Tînărul Pictor îşi mai aminteşte de vechea formula manieristă: el instalează natura moartă în primul plan al tabloului şi plasează o scenă religioasă în fundul compoiţiei 17 Către sfârşitul secolului inflenţa italiană se adaugă celei flămînde tulburînd tradţia pur spaniolă Ea vine mai ales de la Neapole, centrul legat politiceşte de Spania, după cum am arătat mai sus în legătură cu expansiunea şcolii napolitane În nici o ţară din Europa, aceasta eliminare a naturii moarte alcătuită din obiecte umile na fost atît de radical ca în Franţa Căci numai Franţa poseda o Academie cu adevărat atotputernică şi capabilă de a codifica ideile despre artă şi de a pune aplicarea lor sistematică pusă în serviciul unei monarhii care considera arta ca un element de propaganda, călcînd prin acestea pe urmele Romei şi dînd exemplu Revoluţiei- doctrina cademică a dominar arta naturii moarte ca şi celelalte genuri ale picturii Aşadar, orientarea genului a fost determinate de pe la 1640 de arta italo-flamandă Rîndurile adepţilor acestor maniere nu încetează să crescă În 1671 acdemia îl primeşte în sînului ei pe Nicolas Baudesson, întors de la Roma după ce a petrecut acolo un sfert de veac sau mai mult, nu fără a fi lăsat un mare renume Cu doi ani mai tîrziu figurau la Salon cîteva tablouri ale lui – coşuri cu flori pe balustrade de piară cu caracter decorative, dar relative sobre, Pierre Mignard, care desigur îl întînise Baudesson la Roma, poseda flori pictate de el Context și geneză (sec XVI-XVII) În ce masura este asumata, in geneza naturii statice, resuscitarea unui gen antic ca program coerent? Cum este adaptata referinta antica la contextul local? Pe de alta parte, aparitia naturii statice presupune trecerea de la un motiv marginal (felurite obiecte incluse intr-o scena cu personaje) la subiectul in sine Cum se petrece aceasta operatiune de decupare, izolare, „inramare”? Ce semnificatii sunt disimulate in aranjamentele de obiecte cotidiene? Banchete și mese încarcate Devenite un veritabil imperiu economic, Tarile de Jos se confrunta cu situatia unui considerabil surplus material care, intrat in imaginarul colectiv si transpus in pictura, nu mai este privit dintr-o perspectiva etica (luxurie, risipa etc ), ci in termeni estetici, ca fidela reflectare a avutiei De aici deriva imaginea mesei incarcate excesiv cu vanat, legume, alimente etc , in care se exerseaza indeosebi Pieter Aertsen si Frans Snyders Ghirlande și buchete florale În pictura neerlandeza, tematica florala se instituie catre sfarsitul veacului al XVI-lea, precedata de interesul analitic pentru botanica, de aclimatizarea unor specii exotice (laleaua, intre altele, catre 1560), de moda intocmirii ierbarelor, dar mai cu seama de ilustratia stiintifica In aceste imprejurari, lui Jan Brueghel cel Batran (mezinul lui Pieter cel Batran) ii revine meritul de a fi contribuit la consolidarea acestui gen pictural prin cel putin doua inovatii: ghirlanda incadrand o imagine sacra si buchetul somptuos 18 Arta plastică a Basarabiei, sec XX Ambianța vieții culturale europene către sfîrșitul secolului al XIX-lea- începutul celui de al XX-lea s-a manifestat ca o epocă a paradoxurilor artistice, despre care istoria artelor nici nu-și mai amintește stilurile, orientările și tendințele promovate individual sau în grup, se succed fulgerător, negîndu-i pe predecesori și propulsînd noi viziuni , stiluri și concepții asupra artei moderne Majoritatea acestor stiluri occidentale se răspîndesc în noi spații culturale, transformîndu-se și adoptîndu-se la cele mai diverse ambianțe artistice ale școlilor naționale, indiferent de faptul că practica unora dintre ele în domeniul artei profesionaleenumără secole, iar ale altora doar decenii Constituindu-se destul de tîrziu, către sfîrșitul secolului al XIX-lea, arta plastică basarabeană s-a format în aria intereselor profesionale ale peredvijnicilor ruși și ucraineni, reflectînd fidel ambianța artistică a centrelor de cultură în care pictoriirespectivi și au făcut studiile Moscova, Sankt Petersburg, Kiev și Odesa Deosebirile dintre școlile din aceste centre erau neesențiale: aceleași teme, aceiași tratare plastică, exceptînd coloritul întunecat și monocrom la petredvijnicii ruși și sonor, mai decorativ, la colegii lor ucraineni Influențele artei ruse erau evidente în lucrările pictorilor Eugenia Maleșevschi, Heinrih Schach, Vladimir Ocușco, Gheorghe Remmer, Mihail Berezovschi, iar ale celei ucrainene la Pavel Piscariov, Grigore Furer, Alexandru Climașevschi Însăși Societatea Amatorilor de Arte Frumoase din Basarabia a fost concepută după modelul celor rusești și ucrainene, unica deosebire constînd doar în amenajarea expozițiilor ambulante, pe care basarbenii nu le-au pacticat, limitîndu-se la expozițiile staționare din Chișinău Schimbarea orientărilor pictorilor din ținut începe tocmai după 1918 și se datorează lui Alexandru Plămădeală și Auguste Baillayre Primul, basarabean de origine, avea calitățile unui bun organizator și cele ale unui sculptor profesionist, al doilea francez, se află permanent în umbră, revenindu-i și una dintre cele mai grele sarcini: formarea și susținerea unor artiști de factură modernă, familiarizați cu realizările contemporane ale artei europene Natura statică în creația pictorilor basarabeni din sec XX O figură reprezentativă pentru Basarabia de la începutul sec XX-lea a fost pictorul A Baillayre Născut la Vernet-les-Bains, într-o lacalitate din Pyrenee, la granița dintre Franța și 19 Spania Viitorul artist și-a petrecut copilăria în Franța iar adolescența în Georgia A studiat la Amsterdam, Grenoble și Petersburg, devenind pentru Basarabia anilor 1918-1942 una dintre cele mai de vază personalități ale vremii Om de vastă cultură europeană, A Baillayre a fost în Chișinău descoperitorul și inspiratorul spiritual al mai multor talente basarabene Cea mai fructuoasă perioadă a maestrului coincide cu anii aflării sale în Basarabia, unde sosește în 1918, predilecție pentru tușele opace apropiate de nuanțele argintii ale gamei coloristice Aliajul nuanțelor de cafeniu-ocru, delimitarea distinctă a granițelor dintre formele coloristice, decorativismul monocromatic deosebit constitue una dintre tendințele principale în căutările plastice ale artistului Tudor Stăvilă Editura ARC 2004 Auguste Ballayre Maeștri basarbeni din sec XX Naturile statice ale pictorului, cu sobrietatea decorativă a culorilor și intensitatea nuanțelor, se întrepătrund, ca în post impresionism O abatere de la această regulăo constitue lucrarea “Natura statică cu pești”, a cărei semantică picturală este apropiată de cea de portrete În “Natura statică cu floarea- soarelui”(1929), “Natura statică cu flori”(1920), “Natura statică cu agravă”(1920), “Natura statică cu flori”(1930), remarcă perioada anilor 20-30 în care artistul continuă elaborările ce țin de valoarea semnificativă a motivelor și formelor Toate reflect o tratare monumental și o structură compozițională special, în care echilibrul simetric se datorează gamei coloristice Perioada de după război se remarcă prin “Natura statică cu crizanteme”(1950), “Natura statică ”(1950), “Natura statică cu crini și mere”(1944), “Cactuși”(1950), care sunt realizate la București după ce se stabilește acolo cu traiul 1943 1 2 Speciile naturii statice Specie- Noțiune care cuprinde un grup de obiecte cu însușiri esențiale comune și care se subordonează genului În traducere din limba franceză termenul nature morte înseamnă natură moartă, neînsuflețită Ea este un gen al artelor plastice care înfățișează, în mod separat sau în grup, diferite obiecte(flori, fructe, legume etc ) aranjate bîntr-un anumit decor Acest gen necesită alegerea motivului și a fiecărui obiect în parte Natura statică cere o organizare a obiectelor într-o compoziție originală care include stabilirea sursei de lumină, armonizarea formelor plastice, a tonurilor și contrastelor (deci, obiectele se grupează după ton, culoare și formă) Pe parcursul dezvoltării societății umane, se poate urmări apariția unor fragmente de natură statică în picturile rupestre din epoca primitivă, în picturile murale antice din Egipt, Grecia și Roma Tematica acestor lucrări este variată, iar diversile elemente de natură statică constitue 20 doar o parte a fundalului În evul mediu, observăm tendința clară a rtiștilor plastici de a integra armonios elemente separate ale naturii statice în compoziții cu tentă religioasă Abia în secolul XVII, în Olanda, genul atinge culmile perfecțiunii, fiind denumit stilliben, adică tabloul care reprezintă o viață liniștită Marii pictori olandezi au elaborat scheme compoziționale, procedee artistice de redarea a clarobscurului cu teme precum: dejunuri, trofee de vînătoare, compoziții florale, așa încît să se poată reda atmosfera unei vieți pline de tihne și belșug În secolele XVIII – XIX, odată cu apariția impresionalismului, natura statică capătă o nouă formă de expresie Pictorul olandez Vincent van Gogh a descris metoda realizării naturii statice ca pe un procedeu de însușire a picturii Însă pictorul francez Paul Cezanne a depășit clișeele legate de genul naturii statice El a tratat-o ca pe cea mai bună soluție de îmbinare compozițională a obiectelor înconjurătoare În 1900, Paul Cezanne, care depășise vîrsta de 60 de ani, a pictat lucrarea Natura statică cu fructe Această lucrare a fost recunoscută ulterior drept o capodoperă Astăzi pictorii contemporani își permit abateri de la principiile tradiționale de organizare și realizare a naturii statice, adică desenarea și pictarea din imaginație a obiectelor alese În funcție de temă, conținutul de idei și manieră artistică în care este reprezentată, natura statică poate fi clasificată în următoarele varietăți:  Lirică- Care exprimă sentimente intime prin intermediul mijloacelor artistice  Decorativă- arta de a decora, cu mijloacele artelor plastice, exteriorul și interiorul unei case, al obiectelor de uz curent, al mobilierului, costumelor etc ;  Simbolică- Ansamblu de de idei exprimate printr-un obiect;  Monumentală- Ca un monument, care are proporțiile și măreția unui monument;  Eroică - Formă de manifestare a sublimului, expresie viguroasă a unității idealului etic cu cel estetic;  Alegorică- Caracteristic pentru alegorie, conținînd un sens ascuns, o aluzie ascunsă 21 La elaborarea unei lucrări de artă plastică creatorul pornește de la observarea și studierea naturii Nu pot fi folosite în mod eficient elementele de limbaj plastic și mijloacele de expresie specifice fără studiul naturii Obiectele din jurul nostru ce urmează a fi studiate trebuie să fie observate și analizate cu multă atenție Studiul după natură are, în primul rînd, un scop documentar și informativ Folosindu-se de aceste informații vizuale artistul plastic interpretează natura în mod personal Natura statică reprezintă unul din genurile artelor plastice, consacrat reprezentării obiectelor de uz casnic, a florilor, fructelor, legumelor etc Sarcina pictorului care reprezintă natura statică constă în redarea frumuseții coloristice a obiectelor care îl înconjoară pe om, esența volumetrică și materială a acestora, precum și exprimarea atitudinii personale față de obiectele reprezentate Desenarea/ pictarea naturii statice este deosebit de utilă în practica de studiu pentru însușirea măiestriei picturale, deoarece anume prin aceasta se înțeleg legile armoniei cromatice, se dezvoltă măiestria tehnică a modelării picturale a formei Natura statică este unul dintre cele mai preferate genuri și în arta multor pictori contemporani Naturile statice sunt pictate în interior, în plein-air, în compoziții simpăle și complexe, cu aranjări tradiționale și contemporane ale multitudinii de obiecte din uzul cotidian al omului Natura statică, formă de exprimare artistică, în care anumite obiectele lipsite de viată, amorfe aranjate într-un mod voit aleatoriu reproduc impresia unei cadru ingheţat, spaţiu bine delimitat ce işi are propria realitate Obiectele cele mai des utilizate pentru redarea acestei senzaţii/simbolistici, încadrate de obicei de un spaţiu domestic, sunt din viaţa cotiadiană (vaze cu flori), intimitatea personajului (pipă, cărţi), spaţiul bucătăriei, în special fructe, plante ş i animale moarte ce urmează a fi preparate în mâncăruri Acest mod de reprezentare a fost iniţial asociat lucrărilor realizate exclusiv în ulei, pentru ca ulterior să apară pe mozaicuri, în acuarele, colaje, fotografii, arta cinematografică Acest mod de exprimare a depăşit bariera impusă doar de un anumit domeniu artistic, iniţial pictură, şi-a asumat rolul de a putea fi banalizată prin folosirea excesivă, şi a devenit obiect de studiu/de inspiraţie pentru toate artele (cinematografie, teatru, fotografie, sculptură în oarecare măsură) Prin însăşi încercarea de a utiliza natura statică în toate domeniile artistice, ea şi-a păstrat integritatea, importanţa s-a adaptat/dezvoltat simultan mediului în care era utilizată În natura statică toți pictorii tind să reprezinte lumea obiectelor, frumusețea formelor, culorilor, proporțiilor lor, să-și redea atitudinea față de aceste lucruri Cu toate acestea în 22 naturile statice se reflectă omul, interesele sale , nivelul cultural și însăși viața Compunerea naturii statice presupune abilitatea de a reprezenta forma diferitor obiecte, recurgînd la clarobscur, perspectivă, legitățile culorilor Există cîteva genuri de naturi statice: tematică, de studiu, creativă Natura statică tematică implică asocierea subiectelor după o temă, un subiect În natura statică de studiu ca și în cea tematică trebuie acordate obiectele după mărime, ton, culoare și textură, desoperite caracteristicile constructive ale obectelor, examinate proporțiile și identificate legitățile plastice ale diferitor forme Acest tip de natură statică mai este numit și academic Natura statică de studiu se deosebește de cea creativă prin formularea strictă a obiectivelor(de exemplu, familiarizarea studenților cu fundamentele legităților artistic plastice, impactul asupra formării abilităților congnitive ale acestora și implicarea în lucrul creativ independent) Naturile statice se mai deosebesc după: colorit(cald, rece); culori(apropiate, contastante); sursa de iluminare(directă, laterală, contarajur); după locul amplasării( natura statică în interior, în peisaj); după durata relizării( de scurtă durată, de lungă durată); după sarcina de studiu (realist, decorativ); Natura statică în peisaj ( în plein-air) poate fi de două tipuri: primul compus în funcție de tematica aleasă, celălalt natural, aleatoriu Acesta poate fi de sine stătătoare, precum și să fie parte integrantă a picturii de gen sau peisaj De multe ori, scenele de gen sau peisajul completează natura statică Natura statică în interior sugerează amplasarea obiectelor într-un spațiu mare, în care obiectele sunt subordonate de subiect cu interiorul Natura statică realistă se realizează după natură, privind la cea originală În naturile statice decorative sarcina principală este de a identifica calitățile decorative ale naturii, creând o impresie generală de eleganță Natura statică decorativă nu este o reprezentare exactă a naturii, ci o meditație cu privire la natura dată: este selectarea și întipărirea elementelor caracteristice, renunțarea la tot ce este aleatoriu, subordonarea construcției naturii statice sarcinii concrete a pictorului, susține E Ermolova (7, p 30) ???? Principiul de bază în soluționarea naturii statice decorative este transformarea adâncimii spațiale a imaginii în spațiu plan convențional În același timp, este posibil să se utilizeze mai 23 multe planuri, care să fie poziționate la o adîncime mică Natura statică decorativă permite dezvoltarea simțului armoniei cromatice, ritmului, proporționarea cantitativă și calitativă a suprafețelor de culoare în funcție de intensitatea, luminozitatea și textura acestora, și în general intensifică puterea creatoare a studenților Principii de aranjare a naturii statice Aranjarea unei naturi statice trebuie să înceapă de la concepție, în cazul concret, de la sarcina de studiu( constructivă, grafică, picturală etc ) Printr-o analiză comparativă se ajunge la determinarea celor mai specifice caracteristici ale formei și generalizarea observărilor și impresiilor Este necesar de ținut cont de faptul că fiecare element nou în natura pe care ținem s-o realizăm reprezintă o nouă măsură a tuturor obiectelor componente, iar apariția sa este ca o revoluție: obiectele se schimbă și modifică atitudinea lor cași cum se încadrează într-o altă dimensiune (6, p 29)???? Semnificativ este, în dependență de sarcina de studiu să fie ales corect punctul de vedere, adică linia orizontului(raccourci-ul/ unghiul) Următoarea etapă în compunerea naturii statice constă în aranjarea naturii statice de către studenți, deoarece asemenea exerciții vor permite realizarea problemei plastice în mod mai conștient Unul dintre obiecte trebuie să devină centru compozițional și săse deosebească supă dimensiuni și ton Aceasta necesită să fie amplasat mai aproape de mijlocul compoziției, iar pentru a face compoziția mai dinamică obiectul poate fi deplasat spre dreapta sau spre stînga La soluționarea spațială a naturii statice în prim plan drept accent sepoate amplasa un obiect mic, diferit de celelalte obiecte prin textură și culoare Pentru a completa compoziția, precum și pentru a uni obiectele solide și textura moale a țesăturii Țesetura poate fi netedă sau cu ornament, dar aceasta nu trebuie să distragă atenția de la obiecte, în special, cele principale Draperia este adesea plasată pe diagonală, pentru a direcționa privirea în adîncime, spre centrul compozițional, pentru o rezolvare spațială mai reușită(3, p 57-59) ???? Astfel, putem conchide că esența compoziției constă în a găsi o astfel de combinație, organizare a elementelor plastice, care ar putea contribui la identificarea conținutului Un rol important în compoziția unui cadru al naturii statice îl joacă iluminatul-artificial sau natural Lumina poate fi laterală, direcțională sau difuză (de la o fereastră sau iluminatul general) La iluminarea naturii statice cu lumină direcțională din fața sau lateral, obiectele obțin un 24 clarobscur contrastant În același timp pentru evidențierea planului principal (sau primplanului) porțiunea de lumină care pătrunde pe ultimul plan poate fi acoperită Cînd iluminarea este de la fereastră ( în cazul în care obiectele sunt plasate pe pervazul ferestrei),va fi rezolvarea siluete, întunecată pe deschis și o parte de culoare se va perde (în cazul în care natura statică este rezolvată în culoare) Diferențele tonale dintre obiecte sunt mai vizibile în lumina difuză În naturile statice de studiu obiectele selectate trebuie să fie diferite după ton, fără îmbinarea într-un cadru a obiectelor doar luminoase sau întunecate, luînd în considerare, de asemenea formele umbrelor căzătoare În acest context, menționăm unele recomandări, pe care le dă S E Ignatiev (8,p 42-43) pentru compunerea/ aranjarea naturii statice: - Să fie alcătuită din trei obiecte(unul mare-centrul compoziției și două sau trei mai mici ) și draperii; - Obiectele să fie diferite după culoare, dar de culori neintense; - Obiectele și draperiile trebuie să aibă o diferență tonală pronunțată; - Natura statică să fie plastă în lumina directă a zilei, cînd sunt ușor observate raporturile mari de culoare Respectarea acestor reguli în procesul lucrului practic asupra naturii statice de studiu ca permite studenților să identifice mai exact cele mai importante raporturi picturale, direcționînd spre viziunea vorectă a diferențelor tonale, care contribuie la redarea corectă a materialității obiectelor 1 3 Mijloace de expresie plastică folosite în reprezentarea naturii statice Elementele limbajului plastic Limbajul artistic-plastic este cel care provoacă stări empatice, atitudini estetice, fiind cel care povestește, semnifică sau redă forme, acțiuni, fenomene și trăiri La vîrsta școlară mică și la vîrsta preșcolară, elementele de limbaj plastic creează repertoriul de semne plastice care intervine în procesul de comunicare Calitatea comunicării prin elemente de limbaj determină la anumiți copii comportamente estetice 25 Principalele elemente ale limbajului plastic: punctul , linia, forma, culoarea,pot deveni semne plastice cînd sunt expresive și au o semnificație În cadrul unei compoziții plastice, între elementele de limbaj se creează relații de armonie, formă, proporție, mișcare în spațiu, dinamism etc Elementele pe care le utilizează pictorul sunt ca și cuvintele utilizate de scriitor; exprimă liniște, putere, agitație, lumină, mister, tristețe, bucurie etc Familiarizarea cu principalele elemente ale limbajului plastic, cu tehnicile de lucru specifice și cu modalitățile de orrganizare a suprafeței se face treptat, începînd cu preșcolaritatea și continuând cu școlaritatea mică Capacitatea copiilor de a comunica cu ajutorul elementelor de limbaj plastic, de a da formelor însușiri expresive cu ajutorul liniilor și culorilor se dezvoltă prin lărgirea orizontului de informații, în cadrul orelor de educație plastică Limbajul artistic-plastic, fiind un limbaj metaforic, induce asociații, provoacă stări afective și implicit atitudini estetice Punctul plastic Punctul- element de limbaj plastic, urma cea mai mică obținută pe o suprafață plană cu instrumentul de lucru(pensula, creion, etc ) Unul din elementele limbajului plastic utilizat frecvent la crearea compozițiilor plastice este punctul O compoziție poate să înceapă de la punctul aplicat pe hîrtie Astfel ia naștere spațiul plastic De la punctul plastic, prin continuarea lui, se formează două elemente: linia și suprafața Printr-o distribuire inegală a punctelor se pot sugera forma și volumul Ca element plastic de sine stătător, punctul se întrebuințează în mai multe forme de exprimare artistică: ca mijloc plastic abstract, decorativ, care se caracterizează numai prin culoare, ton, mărime etc ; ca mijloc de redare a unor forme naturale(nisip, stea, pomușoare, flori etc ); ca mijloc auxiliar la construirea formelor compoziționale Punctul plastic este o formă plană sau ale cărei diminsiuni sunt reduse în raport cu suprafața sau spațiul în care se află Pentru ca să devină plastic, punctul trebuie transfigurat, așezat în diferite contexe pentru a transmite idei și sentimente Acesta poate fi element în sine, poate lua forme figurative (flori, fructe, păsări, insecte, stele, fulgi de nea), forme geometrice (triunghi, romb, cerc) sau forme abstracte În desen și pictură, punctul se obține prin diferite procedee tehnice: - atingerea suprafeței cu un instrument de lucru (pensulă, creion, carioca); - stropirea suprafeței cu diferite instrumente de lucru(stilou, pensulă); 26 - pulverizarea culorii fluide, cu ajutorul pulverizatorului; - dactilopictura, realizarea punctului cu ajutorul degetului; - amprentarea cu diferite obiecte(bețișor, coada pensulei, baghetă de plastic) - colajul, obținut prin lipirea unor bucăți mici de hîrtie pe o suprafață După scopul în care este utilizat, punctul poate avea rolul: - de a construi formele plastice sau de a de a acoperi suprafața așa cum procedau pointiliștii, - de a sugera florile pe cîmp, stelele pe cer, spectatorii, stolurile de păsări, roiul de insecte, fructele sau florile din coroana unui pom etc - De a decora, ornamenta, înfrumuseța diferite obiecte Într-o compoziție plastică, cu ajutorul punctului se pot obține unele efecte cu caracter expresiv, demnitate de mărime, culoare, poziție astfel:  Punctele de mărimi diferite care pot da impresia de spațiu(mare-aproape, micdeparte);  Punctele realizate în culori calde sau reci care produc efectul termodinamic(culorile calde se apropie, iar cele reci se depărtează);  Punctele realizate în culori deschise sau închise care dau impresia de ușor sau greu (deschis-ușor, închis- greu) Punctul se poate integra suprafeței în mod armonios sau contrastant Mărimea punctului este corelată implicit și cu efectul de distanță Efectul de spațialitate al punctului poate fi mărit prin realizarea contrastului cald-rece Pentru a obține acest efect, se pot asocia punctele mici în culori reci și punctele mari în culori calde În artele decorative, punctul este folosit cu scopul de a ornamenta, înfrumusețadiferite obiecte (vestimentație, vase de ceramică, țesături, mobilier etc ) Punctul cu rol decorativ este utilizat de pictor, dar și de meșterul popular În funcție de materialele utilizate, tehnicile de aplicare sunt variate Astfel punctul se pictează, se brodează, se imprimă, se aplică, se incrustează etc Pentru obținerea unor efecte decorative, punctele se pot organiza în mai multe feluri: - șiruri orizontale, verticale, oblice, radiale cu puncte de aceiași mărime și culoare; - șiruri depuncte de culori diferite; 27 - șiruri de puncte ordonate prin alternanța de poziție, formă,culoare, mărime; - șiruri de puncte în formă de linie ondulată sau frîntă Punctul așezat după anumite structuri și îmbinat cu alte elemente (linii, forme geometrice) poate construi o diversitate de motive decorative Efectul spaţial al puctului Explicaţie: - Înaccepţie geometrică, punctul este figura geometrică care nu are nici o dimensiune; paradoxal însă are tote dimensiunile; numai în acest ultim rol este acceptabil pentru plastic; - În pictură punctul este pata sau tuşa minusculă, exact cîtpoate fi urma cea mai mică a instrumentului cu care se lucrează (pensulă, pix, creion, pană), şi figură geometrică fundamentală (pătrat, cerc, triunghi); - Punctul (ca şi linia ) se poate costitui prin repetare în forme abstracte sau figurale, poate căpăta aspect structural sau numai ornamental, decorativ ; - În asociere cu linia şi cu pata (el însuşi deveind uneori pată) punctul capătă oi valenţe expresive printre care şiuna spaţială, adică sugerarea apropierii şi depărtării, a plinului sau a golului etc Procedee : - Efectul spaţial al punctului se realizează prin diferenţiere de :  Mărime (puncte mai mari, puncte mai mici) ;  Distanţă (mai aglomerate, mai dispersate) ;  Strălucire(viu colorate, grizate) ;  Luminiozitate (luminoase,degradate),  Sens (dispuse drept sau curb, orizontal sau oblic, paralel sau concentric etc ) Linia - element de limbaj plastic Linia- element de limbaj plastic, trăsătură continuă făcută pe o suprafță prin alunecarea instrumentului (creion, pensulă, cretă etc ) Alături de puct, culoare, formă, linia este un element al limbajului plastic care prin potențialitatea ei poate comunica trăirile și ideiile artistului și tot odată ajută la conturarea mesajului unei lucrări În artele plastice și decorative, linia constitue unul di n cele mai importante elemente ale limbajului plastic 28 Practic, linia este creată prin deplasarea unui instrument de lucru (creion, pix, peniță, cărbune, pensulă) pe o suprafață În funcție de formă , aspect, poziție și scop, linia construiește forma plastică, exprimă sentimente, mișcare și decorează unele suprafețe După poziția pe o suprafață, liniile pot fi: orizontale, verticale și oblice După scopul în care sunt utilizate, liniile pot fi: drepte, frînte, întrerupte, curbe, scurte, lungi, șerpuite, spiralate, în duct continuu, subțiri, groase, modulate etc După poziția pe o suprafață, liniile pot fi: orizontale, oblice și verticale După scopul cu care sunt utilizate , liniile pot fi: - Cu rol de construcție (conturează sau acoperă suprafațaformei, construiește volumul obiectelor) - Cu rol de semn plastic (sugerează elemente din natură, mișcare, exprimă o stare sufletească) - Cu rol decorativ ( decorează, înfrumusețează spațiile cu caracter decorativ) Cu ajutorul liniilor se pot realiza motive decorative care ornamentează diferite suprafețe sau obiecte Alături de punct, linia decorează frize, chenare sau jocuri de fond după principiile artei decorative: alternanța, simetria, repetiția etc Prin multiplicarea și gruparea liniilor de grosimi diferite și în poziții diferite, se obțin motive decorative de factură geometrică, florală, animalieră etc La fel ca în arta plastică, și în arta decorativă linia are valențele ei expresive Astfel, liniile pot sugera: mișcare, liniște, echilibru, exuberanță, gingășie, armonie, forță, calm, tensiune etc Liniile pot avea expresivități și semnificații diferite: - Spațialitate, cînd se utilizează linii subțiri și groase(groase-aproape, subțirideparte); - Echilibru, măreție, monumentalitate prin linii verticale; - Momotonie, calm, stabilitate, cînd orizontale se succed înt-un ritm lent, odihnitor; - Dezordine, cînd sunt utilizate liniile oblice întretăiate sau grupate diferit; - Entuziasm și exuberanță prin linii spiralate; - Ritm accentuat prin linii frînte; - Mișcare, dinamism prin oblice și curbe ferme; - Moliciune prin linii ușor curbe 29 Semnificația și expresivitatea liniilor rezultă și din modul în care sunt grupate, comnbinate și susținute de culoare Compoziția și forma plastică sunt mai expresive dacă linia utilizată este modelată în ductul ei În acest mod, poate căpăta expresivitate în sine, poate sugera lumina-umbra sau poate avea efect de spațialitate(aproape-departe) Expresivitatea liniei mai poate fi determinată de traictorie, structură, lungime Grosime, poziție, valoare, culoare și ritm Aceasta poate fi subordonată suprafeței, poate contura o formă și poate crea un spațiu sugestiv, încărcat de semnificații, prin puterea ei de expresie Forma Forma – element de limbaj plastic, semn, imagine elaborată și concretizată pictural, sculptural, etc , care tinde a exprima o idee plastică Forma este aspectul exterior, înfățișarea sub care apare orice element din natură (limita obiectelor în raport cu spațiul) Forma întîlnită în natură este denumită formă creată de artist în procesul creației prin diferite procedee, în diferite tehnici de lucru, cu ajutorul liniei, punctului și culorii, este denumită formă plastică Aceasta se constitue ca o configurație de elemente organizate, în funcție de temperamentul artistului, de stilul epocii artistice respective În acest sens, putem spune că și forma plastică ne ajută să identificăm un stil, un curent sau o personalitate artistică În artă, întîlnim forma plastică în două ipostaze: - Forma plană; - Forma spațială; Forma plană are două dimensiuni, lungime și lățime, este denumită formă bidimensională și este specifică picturii și graficii Forma spațială are trei dimensiuni, lungime, lățime și înălțime, este denumită formă tridimensională și este specifică sculpturii, modelajului, ceramicii, tehnicii origami (forme obținute prin plierea hîrtiei) În funcție de modul în care a fost obținută, forma are două accepții: - Forma spontană; - Forma elaborată; Forma spontană în pictură se poate obține accidental sau dirijat, prin diferite procedee tehnice, cum ar fi fuzionarea, stropirea, mișcarea suprafeței de hîrtie pe care au fost așezate culori diluate cu apă, monotipia, dirijarea culorii cu jet de aer etc Forma spontană astfel obținută poate constitui o lucrare în sine sau poate fi prelucrată Procedeele de prelucrare a 30 formei spontane sunt multiple: conturare, adăugire, suprapunerea sau juxtapunerea mai multor formr spontane Forma elaborată este obținută în actul creației , pe baza sugestiilor din natură Atît în sine, cît și în spațiul unei compoziții, aceasta are puterea de a comunica idei, sentimente, trăiri, fenomene ale naturii etc Expresivitatea formei elaborate nu exclude spontanietatea și poate fi obținută prin transfigurarea, metamorfizarea formei observate în natură În cadrul activităților de educație plastică, școlarii și preșcolarii pot obține, prelucra și elabora forme plastice pe care să le integreze în compoziții expresive și originale În felul acesta se dezvoltă capacitatea imaginației creatoare, necesare în artă Culoarea Culoare (în latină – color, coloris; în italiană – colore, în franceză – couleur) – însușire a lumii determinată de compoziția sa spectrală care permite ochiului să perceapă, în mod diferit radiațiile vizibile de lumină, incidente pe retină, pe care le reflectă suprafața corpurilor avînd aceeași intensitate, dar diverse lungimi de undă Culoarea este generată de trei facori: lumina, suprafața obiectului și ochiul uman care, în interacțiunea lor, produc, senzația optică, numită culoare Teoria și practica culorii este studiată de cromatologie Disciplina respectivă întrunește informații oferite de fizică, chimie, psihologie, fiziologie, medicină, sociologie, estetică, pictură ș a discipline ce studiază culoarea din anumite puncte de vedere Primele reflecții despre natură și efecteleculorii aparțin filozofilor Pitagora, Democrit, Platon, Aristotel, Pliniu, Seneca ș a Culoarea este proprietatea corpurilor de a absorbi ilegal diferitele componente monocromatice ale lumii, modificînd, de fapt compoziția luminii împăștiate sau transmisă de ele Raza de lumină, care cade vpe suprafața unui corp sau pe suprafața proprietatea care separă două medii, se numește rază incidentă Așadar, culoarea este corpurilor de a provoca o anumită senzație vizuală, corespunzătoare componenței spectrale și intensității radiației vizibile reflectate sau emise de acestea Cînd omul privește un obiect, în ochii lui pătrund raze de lumină, venite direct de la soare sau de la altă sursă luminoasă Razele de lumină, de cele mai multe ori, reprezintă o lumină, de cele mai multe opri reprezintă lumina reflectată Nefiind uniforme, suprafețele obiectelor reflectă lumina în mod diferit Astfel,omul vede lumea înconjurătoare nu amorfă și monotonă, ci foarte bogată, diversă ca forme și culori Însemnătatea culorii este dovedită prin dominaţia ei în ansamblu percepţiilor vizuale Semnificativ în acest sens este faptul că omul primeşte 31 aproximativ 90% din totalul informaţiilor despre mediul înconjurător prin vedere a umai 10% prin simţuri Culoarea este deci principalul element prin care aparatul senzorial recepteaz semnalele emise de lumea exterioară Culoarea este realitatea subiectivă generată de interacţiunea a trei factori: ochil, lumina şi obiectele Culoarea este percepută numai în prezenţa luminii natrale(soare) sa a celei artificiale Tot ce ne înconjoară este colorat Putem spune că tăim înt-o lume a clorilor, iar cromoterapia demonstreaz cum culorile pot influenţa viaşa afectivă a omului Un ambient cromatic trist, rece, monoton influenţează negativ starea psihică în timp ce o cromatică armonioasă echilibrează şi optimizează psihicul Emoţia pe care culoarea o exercită asupra sufletului este cu atât mai puternică cu cât mai cultivat este spiritul omului căruia se exercită culoarea afirmă Vassili Kandinsky în lucrarea Despre spiritualitate în artă şi mai ales în pictură Cel care a demonstrat pentru prima dată că lumina este culoarea şi că lumina solară se descompune în şapte culori atunci cînd este trecută printr-o prismă cristal triunghiulară a fosfizicianul englez Isaac Newton (1642-1727) Culorile spectrale sunt: roşu, oranj, galben, verde, albastru, indigo ROGAVAIV Curcubeul este un fenomen natural în care se poate observa descompunerea luminii solare în cele şapte culori Culorile pigmentare (vopsele) sunt obţinute pe cale chimică din pulberi colorate combinate cu diferiţi lianţi În funcție de liantul folosit , sunt vopsele pe bază de apă(acuarele, tempera, guașe) și vopsele pe bază de ulei Culorile pigmentare se definesc prin luminozitate sau valoare și puritate sau saturație Luminozitatea reprezintă intensitatea culorii( culori deschise: galben, oranj și culori închise: albastru, violet) Puritatea exprimă gradul de strălucire cromatică în raport cu strălucirea culorilor pure Cu cît o culoare este mai pură în componența ei, neexistînd o altă culoare și nici alb sau negru, ea are un grad mare de strălucire Printre teoreticienii și pictorii care s-au ocupat cu studiul culorilor s-au numărat Otto Runge (1777-1810), Paul Klee(1879-1940) și Johannes Itten(1888-1967) Un moment de referință în dezvoltarea teoriei culorilor îl constitue opera lui Johannes Itten Arta culorii, în care analizeză fenomenul coloristic de la percepția subiectivă pînă la legile lui obiective fundamentale În cercul cromatic, el stabilește cele 12 culori: primare, binare de gradul I, binare de gradul al II-lea Culori primare: R-roșu, G- galben, A- albastru, numite fundamentale sau de bază Acestea au un grad mare de strălucire și nu se pot obține din combinarea altor culori pigment, ci numai pe cale chimică Culori binare de gradul I: O-oranj, Ve- verde, Vi-violet Acestea se obțin din amestecul fizic a două culori primare: O=R+G; Ve=A+G; Vi=R+A 32 Culori binare de gradul al II-lea se obțin din amestecul fizic dintre o culoare primară și o culoare binară de gradul I: G+O= galben-oranj(G-O) R+O=roșu-oranj(R-O) R+Vi= roșu-violet(R-Vi) A+Vi= allbastru-violet(A-Ve) A+Ve= albastru-verde(A-Ve) G+Ve=galben-verde(G-Ve)   Culori calde: R-roșu, G-galben, O-oranj Ne dau senzația de căldură; Ne duc cu gîndul la soare, foc, vară etc ; Ne ajută să colorăm soarele, focul, vara etc ; Sugerează bucuria, sărbătoarea, exuberanța etc ; Ne dau impresia de apropiere în spațiu Culori reci: A-albastru, Ve-verde, Vi-violet - Ne dau senzația de rece; - Ne duc cu gîndul la răcoarea pădurilor, a apelor, la iarnă; - Ne ajută să colorăm iarna, ploaia, înserarea etc ; - Sugerează tristețea, dar și calmul, liniștea; - Ne dau impresia de depărtare în spațiu Privind cercul cromatic a lui Johannes Itten, observăm că seria culorilor calde se apropie de oranj-roșu, iar cea a culorilor reci de albastru-verde respectiv în partea dreaptă culorile calde(G, G o, O, O r, R) și în partea stîngă culorile reci (Vi, Vi a, A, A ve, Ve, Ve g) Culorile sunt denumite în mod convențional calde și reci Dînd senzația de de cald sau de rece, aproape sau departe, acestea au un rol important atît în pictură cât și în viața cotidiană Cercetătorii au demonstrat influența culorilor asupra omului în plan psihic, dar și fizic Acestea sunt simulative, tonice, vesele, triste, deprimate dau senzația de ușor, greu, dulce, amar, acru, sugerează depărtarea sau apropierea etc Culorile situate în cercul cromatic în jurul galbenului sugerează încredere și optimism, iar cele situate în jurul violetului sugerează tristețe, nesiguranță Oranjul este culoarea cea mai caldă, deoarece rezultă din amestecul fizic dintre două culori calde (R+G) Albastrul pur este culoarea cea mai rece, deoarece celelalte culori reci conțin și culori calde (Ve=A+G; Vi=A+R) Culorile complementare Culori diametral opuse în cercul cromatic se numesc culori complementare Perechile de culori complementare sunt: roșu cu verde; galben cu violet, albastru cu oranj 33 Caracteristici: - Una este primară, iar cealaltă binară; Un este caldă, iar cealaltă este rece; Din amestecul fizic a două complementare se obține griul; Alăturate se exaltă reciproc, producînd un contrast puternic Pentru formarea echilibrului fiziologic de care are nevoie ochiul, complementare se cer una pe alta Dacă o culoare primară este privită mai mult timp, ochiul obosește și formează complementara ei invers Pentru intensificarea unei culori, pictorii recurg la ajutorul complementarelor, care au proprietatea că, prin juxtapunere se exaltă reciproc Putem spune astfel că legea complementarelor este o stare psihofozică a echilibrului, iar în plastică este legea realizării armoniei unei lucrări Pentru pictor, culorile și legile utilizaării ei reprezintă baza experimentării plastice a unor idei și sentimente în funcție de personalitatea lui Nonculorile Întrucît albul și negrul nu conțin pigmenți cromatici și nu apar în spectrul culorilor, sunt considerate nonculori(neculori) Albul reprezintă lumina, iar negrul întunericul Amestecînd fizic alb și negru în proporții diferite, se obțin griurile acromatice sau neutre Cînd amestecul este progresiv, se obține scara valorică a griului neutru Ca pigmenți acromatici, albul și negrul au un rol important în deschiderea sau închiderea culorii Albul ajută la obținerea tonurilor deschise ale culorii- degredeuri deschise Negrul ajută la obținerea tonurilor închise ale unei culorii- degredeuri închide Dacă într-o lucrare se utilizeză o singură culoare amestecată fizic cu alb și negru în cantități diferite, tema plastică este monocromia În prezența albului culorile devin mai închise, iar în prezența negrului devin mai luminoase Existența albului și negrului în aceiași compoziție se face să sporească efectul de luminozitate a culorilor Pata de culoare Pata de culoare este element al limbajului plastic și reprezintă urma de culoare așezată pe suport de lucru cu instrumente specifice domeniului plastic Aceasta poate fi obținută prin diferite procedee: cu pensula, prin presare, stropire, fuzionare, imprimare etc După modul în care este obținută poate fi: - Spontană( obținută întîmplător); Dirijată (așezată pe suprafeța cu pensula); Elaborată (redarea unei idei printr-o formă); Pata poate fi cromatică atunci cînd este realizată în culorile spectrul, precum și în nuanțele sau tonurile provenite din acestea și acromatică atunci cînd este realizată în alb sau negru sau griuri neutre Petele de culoare se deosebesc unele de altele după mărime, formă culoare, valoarea, intensitate 34 Pata cromatică sau acromatică poate fi: - Pata plată sau decorativă; Pata picturală sau vibrată Pata plata sau decorativă se obține prin întinderea uniformă a culorii pe suprafață de lucru, fără urme vizibile de pensulă, fuzionare sau suprapuneri transparente Astfel, aspectul ei uniform poate sugera liniște și imprimă lucrărilor un caracter decorativ Pata picturală se obține vibrînd culoarea prin diferite procedee sau tehnici de lucru Tratarea picturală vizaeză redarea efectelor de lumină-umbră, aproape-departe și de materialitate a obiectelor, cu ajutorul culorilor Pata picturală poate sugera dinamism, mișcare, tensiune sau poate reda volumul și spațiul Pentru ca plasticitatea unei figuri să fie accentuată, pata de culoare să vibreză utilizînd diferite tehnici: Fuzionare, modelare, grizare, tușare scurtă, nuanțare, monocromie, transparență, stropire etc Prin utilizarea petei picturale în realizarea compozițiilor plastice, se obțin armonii cromatice rafinate și expresive Pentru a obține diferite expresivități plastice, pata picturală poate fi realizată pe suprafață uscată sau umedă Pe suport uscat, conturile sunt precise, pe suport umed, contururile fuzionează și pata are un aspect difuz 35 2 MODALITATI DE REPREZENTARE A NATURII STATICE IN CADRUL SCOLII DE ARTE PLASTICE 2 1 Metode de reprezentare a naturii statice în tehnici picturale şi grafice Astăzi, în creaţia plastică nu mai poate fi realizată într-un Turn de fildeş idealizat, implicarea în realitatea contemporană şi imaginară viitorului impun o nouă mentalitate, o nouă viziune artistică Înţelegerea fenomenului artistic în contextul contemporan, deosebit de dinamic, presupune abordări curajoase, netradiţionale şi neconvenţionale Orişice îceput în artă îşi are ca temelie compoziţia Obiectul este studiat în şcolile de artă plastice pentru copii din Republica Moldova Desigur că şi orele de desen şi pictură soluţionează termenul de compoziţie în abordarea oricărui subiect prevăzut Compoziţie- Felul în care sunt dispuse elementele imaginii într-un tablou, astfel încât se echilibreze între ele ** Gen de pictură, de sculptură, de desen reprezentând personaje în acțiune Pictura - pictura este o ramură a artelor plastice care reprezintă o posibila realitate în imagini artistice bidimensionale, create cu ajutorul culorilor aplicate pe o suprafață (pânză, hârtie, lemn, sticlă etc ) Scopul este de a obține o compoziție cu forme, culori, texturi și desene, care dă naștere la o operă de artă în conformitate cu principiile estetice Pe parcursul istoriei artelor, căutarea unor metode ideale, afarea unor soluţii compoziţionale sigure, descoperirea unor formule de obţinere a armoniei au constituit subiecte de mare interes pentru cercetările multor artişti, dar şi ale savanţilor (B Pictura fiind de o vîrstă cu omenirea, poate fi considerată o discipină reprezentativă pentru artele vizuale O capodoperă picturală poate fi socotită reprezentativă pentru gîndirea şi sensibilitatea unei epoci, ale unui curent artistic sau autor, opera picturală dezvăluind , dincolo de aparenţele unor lucruri, o lume subtil definită, cu un mesaj forma şi ideatic capabil să transmită gînduri şi sentimente Pictura poate fi înţeleasă şi ca un limbaj a cărui element de bază este culoarea, care devine, prin forţa sa vizuală, expresia trăirilor umane, ca o formă de comunicare specială, şi a trăirilor umane, ca o formă de comunicare specială, invitînd receprorul de artă la contemplare, la meditaţie şi la dialog Aşadar, pictura ca formă distinctă de artă, reprezintă un mod de înţelegere a lumii, un act de cunoaştere şi refectare, cu semificaţii afecteve şi intelectualle cu capacităţi specifice de accedare la esenţa Spre deosebire de grafică, a cărei element de limbaj plastic este linia şi punctul, pictura desigur este mai mult acceptată de elevi, poate din cauza efectului culorilor asupra stării psihologice 36 Tehici de lucru în pictură Pictura Pictura reprezintă o ramură a artelor plasticecare interpretează realitatea în imagini vizualle prin forme colorate, bidimensionale, desfăşurată pe o suprafaţă plană În pictură sînt necesare două componente importante : suportul pe care se pictează şi culorile În calitate de suport poate servi orice suprafaţă plană : plăci de lemn, suprafeţe ale zidurilor, hîrtie, carton, pînză Prepararea culorilor constă în amestecarea prafurilor minerale sau chimice colorate cu un liant Liantul se va prepara din ceara topită, apă amestecată cu clei şi uleiuri Tipul liantului determină materialul sau tehnica de lucru cu culorile Pictura în acuarelă Drept suport pictura cu acuarele se foloseşte, de regulă hîrtia Vopselele se dizolvă cu apă şi se amestecă pe paletă, apoi se aștern pe hîrtia uscată sau umezită, prin pete de culoare în strat subţire, astfel ca să-şi păstreze transparenţa Pentru picture cu acuarele se utilizează pensule cu fibre moi, naturale aplicînd tuşele conform ideii plastice Intensitatea culorii şi gradaţiile toale în acuarelă se formează nu numai din pigmenţi, dar şi din culoarea albă a hîrtiei Umed pe uscat Aplicarea tentelor noi (şi, prin urmare, umede) deasupra tentelor iniţiale, uscate între timp, reprezintă o metodă clasică de realizare a unei acuarele De vreme ce profunzimea culorii este dificil de obţinut dintr-o tentă preliminară, porţiunile mai închise la culoare şi mai consistente ale unei lucrări sunt obţinute prin suprapunerea culorilor în straturi successive Unul dintre aspectele cele mai iritante ale picturii în acuarelă se referă la faptul că trebuie să se aştepte, uneori perioade îndelungate, ca vopseaua să se usuce înainte de adăugarea culorii următoare Este permisă folosirea unui uscător de păr în vederea grăbirii procesului dar trebuie să evitaţi utilizarea acestuia în cazul vopselelor foarte umede, deoarece este posibil să împrăştiaţi culoarea pe întregul suport Este permisă de asemenea, şi realizarea unor porţiuni ale lucrărilor în tehnica umed pe uscat, respectiv umed pe umed ; în realitate cele mai spectaculoase efecte sunt obţinute prin combinarea celor două metode Riscul presupus de tehnica umed pe uscat este acela că poate duce la acumularea prea multor straturi de vopseluri, ceea ce ar putea denatura culorile, aşadar, în cazul î care lucraşi preponderent cu tente uniforme, încercaţi ca prima dintre acestea să fie aplicată într-un stat foarte fin[11, pag 52] Umed pe umed Tehnica aceasta înseamnă exact cee ace sugerează denumirea sa – aplicarea culorilor adiţionale fără a aştepta ca precedentele să se usuce, astfel încât să fuzioneze fără a se crea 37 delimitări clare sau tranzacţii accentuate Această tehnică presupune un control partial asupra culorilor, însă întocmai de aceea este deosebit de plăcută şi provocatoare Pentru a obţine efecte uniforme în tehnica umed pe umed ca în cazul primelor tente ale unui peisaj, hîrtia trebuie bine umezită, nefiind lăsată nici un moment să se usuce complet Pe de altă parte, puteţi reda şi porţiuni mai restrînse în tehnica umed pe umed, fie prin umezirea hîrtiei în mod selectiv, fie prin inserarea , în picături, a culorilor ulterioare în cadrul celor iniţiale, fără ca acestea din urmă să fi fost lăsate să se usuce Aprecierea gradului de umiditate al hîrtiei sau al culorilor iniţiale este esenţială dacă doriţi să folosiţi cu succes această metodă-fiind o abilitate pe care o veţi dobîndi dacă exersaţi repetat În mod paradoxal, atunci cînd culorile sunt foarte umede, ele nu se vor amesteca propriu-zis cu toate că vor fuziona, însă în cazul unui suport bine umezit se vor amesteca într-o mai mare măsură[11, pag 54] Stropirea Pulverizarea sau aplicarea prin stropire a vopselelor pe hîrtie, odinioară considerată un şiretlic neortodox, este acum agreată de majoritatea artiştilor ca o modalitate excelentă de resuscitare a porţiunilor terne sau de sugerare a texturii Stropirea este o metodă relative imprevizibiă Necesită exerciţiu înainte de a vă putea baza pe efectele pe care le produce drept care ar fi recomandat să încercaţi să o aplicaţi pe o coală de hîrtie de rezervă Pentru a stropi fin, încărcaţi pensulla cu o vopsea relative groasă , ţineţio orizontal deasupra colii, cu vîrful în jos, şi treceţi-vă arătătorul printre peri Pentru a obţine efecte cu aspect de neprelucrat, folosiţi o pensulă cu peri duri, încărcată cu vopsea de aceiaşi consistenţă, şi scuturaţi-o uşor folosindu-vă de mineral unei alte pennsule Principala problema acestei metode constă în aprecierea nuanţei şi a profunzimii culorii stropite în raport cu culoarea peste care este aplicată Dacă aplicaţi o vopsea închisă la culoare-iar acuarelele consistete sunt neapărat închise la culoare – peste o tentă ştearsă, stropirea s-ar putea dovedi nepotrivită Efectele celle mai reuşite sunt obţinute atunci cînd nuanţele folosite sunt apropiate Dacă apelaţi la această tehnică pentru a reda textura unei pietricele sau a nisipului de pe o plajă, pentru care stropirea este ideală, va trebui să pulverizaţi o culoare ştearsă peste o culoare asemănătoare În cazul acesta, cel mai potrivit instrumentul ar fi o duză asemănătoare cu cele comercializate pentru pulverizarea mediior de fixare Metoda stopirii cu ajutorul unei pensule cu peri duri poate fi folosită şi cu o vopsea ceva mai fluidă, însă aceasta va duce la obţinerea unor stropi mult mai mari ( Marlyin Scott, Biblia picturii în acuarelă, All Educational 2011, p 86) Pictarea cu buretele Bureţii sunt esenţiali în trusa unui artist care lucrează în acurelă Sunt utili cînd vine vorba de îndreptarea vopselei nedorite, clarificarea cotururilor şi realizarea retuşurilor, însă pot fi folosiţi de asemenea şi pentru aplicarea vopselei într-un mod ceva mai ingenios - fie de unii singuri fie în paralel cu pensulile Tente uniforme pot fi aplicate cu buretele la fel de uşor ca şi cu pensula cu toate că în jurul unui contur elaborat buretele nu poate aplica o tentă la fel de bine ca o pensula Dacă doriţi să începeţi o lucrare prin aplicarea unui fond de ansamblu într38 o singură culoare, buretele este instrumentul ideal, însă principala sa utilizare în pictură constă în redarea texturilor , în contextul în care dîrele de vopsea aplicate pe hîrtie cu ajutorul unui burete creează un efect marmorat deosebit de atractiv, în special dacă folosiţi o vopsea ceva mai consistentă Metoda este utilizată adeseori la redarea frunzişilor şi va permite să sugeraţi forma, dar şi textura, prin aplicarea vopselurilor cu delicateţe în unele zone şi în manieră brută în altele, respectiv prin aşternerea unor straturi succesive de culoare Nu există niciun motiv petru care lucrările nu pot fi realizate exclusiv prin această metodă, însă în mod uzual, în stadiile finale se apelează la pensule pentru adăugarea liniilor şi detaliilor subtile[11, pag 90] Răzuirea Numită uneori şi sgraffitto, această tehnică se referă la îndepărtarea efectivă a vopselei uscate în vederea dezvăluirii albului hîrtiei Metoda este folosită cel mai des pentru creareadetaliilor mici şi fine, cum ar fi lumina reflectată de firele de iarbă aflate în prim planul unei lucrări Este o metode care oferă satisfacţii mult mai mare decît cea a aplicării cu pensula a unui alb opac, deoarece aceasta din urmă tindesă confere un aspect stîngacii ar da că vopseaua este aplicată peste o culoare mai închisă, este posibil să o acopere prea bine Utilizarea răzuirii nu se reduce numai la redarea accentelor şi poate fi tratată ca o tehnică în sine Scrijelirea în vopseaua umedă cu un instrument dur, cumar fi o bucată de plastic, îndepărtează o parte din culoare şi duce la obţinerea unor conturări interesante Hîrtia poate fi crestată cu un cuţit , astfel încît tentele applicate ulterior operaţiunii vor dispune de un element inoculat de textură Tehnica nu avea succes decît dacă veţi folosi o hîrtie de bună calitate, destul de groasă, - nu ar trebu să aibă mai puţin de 200de g/m2 (pagina 12), de vreme ce hîrtia subţire nu va rezista unor astfel de tratamente Pictura în guaș Ce este guasa? Culoarea guasa (scrisa chiar si “gouache” dupa denumirea sa in limba franceza) este similara acuarelei Diferenta dintre aceste doua medii de pictura consta in opacitatea caracteristica guasei Acuarela, culorile acrilice si guasa sunt solubile in apa, dar numai cea din urma ramane solubila dupa uscare (odata uscate, culorile acrilice devin permanente si nu se mai amesteca cu apa) Diferente dintre culorile guașă și acuarelă Guașa, este diferită față de acuarelă prin faptul ca particulele de culoare sunt mai mari Raportul dintre pigment și cantitatea de apă este mai mare Pe lângă aceasta, culorile guaș conțin un pigment alb – spre exemplu creta, care conduce la efectul mat, fin și opac al guașelor uscate In timp ce acuarela este mai delicată si transparentă, culorile guaș sunt mai groase, nuanțele sunt mai intense si vibrante Chiar daca culorile guaș se usucă la fel de repede ca acuarela, aspectul guașei uscate este diferit de cel al guașei umede, proaspăt scoase din tub: nuanțele deschise se inchid si nuanțele inchise se deschid Acest aspect trebuie luat in considerare cand dorești sa realizezi o pictură 39 în mai multe sesiuni si trebuie sa obții in fiecare sesiune aceleași culori Puterea sa rapidă de acoperire face ca guașa sa fie folosită in tehnici de pictură destul de directe (spre deosebire de acuarelă) Specificul guașelor Guașele pot fi diluate pana la obținerea unei consistențe a culorilor care permite pictura în straturi de culoare transparente In pictură cu acuarelă culorile deschise trebuie sa fie pastrate intacte de la inceputul lucrării pîna la final Aceasta impune o tehnica avansata de pictura ; unii artiști in acuarelă folosesc latexul (in engleza “art masking fluid”) pentru a proteja zonele luminoase din tablou Avantajul tehnicii picturii in guașă consta in posibilitatea de a picta primul plan al tablolui peste fundal De asemenea, guașa este foarte versatilă: poți picta de la inchis la deschis, dar poti si sa re-lucrezi anumite zone din tablou Chiar dupa ce culorile guașa s-au uscat, acestea pot fi “ridicate” de pe suportul de pictura (pânză, lemn, piatra, hartie etc ) pe pensula cu ajutorul unei mici cantitati de apa Culorile guasa se pot folosi direct din tub sau se pot dilua cu apa Pentru ca aspectul guașei uscate este mat si timpul de uscare este scurt, culorile guaș sunt folosite cu precădere de către artiștii care concep si pictează postere, ilustrații, grafică, benzi desenate sau alte forme de design artistic Datorită faptului ca pigmentii din culorile guase sunt macinați fin, guasa se folosește si în aerografie Mulți artisti consideră guașa ca fiind mediul de pictură ideal pentru ca este foarte ușor de controlat, în comparație cu tradiționala acuarelă O lucrare poate fi realizată integral din guașe sau poate folosi o combinație de guașe cu alte medii de pictură solubile in apă : acuarelă, acrilice, cerneală sau markere sau culori uscate: pastel sau creioane colorate Guașa trebuie considerată o acuarelă opaca si nu o culoare acrilică, în sensul ca un tablou realizat în guașe trebuie înrămat si protejat sub sticlă Majoritatea artistilor nu aleg sa verniseze tablourile in guasa pentru ca aceste nu mai pot fi restaurate mai tarziu Majoritatea vernisurilor se îngalbenesc in timp si in cazul guașei, din pacate, vernisul ingalbenit nu mai poate fi înlocuit (cum se intampla in cazul picturilor in ulei sau acrilic) Tehnica pastelul Pastelul - ca tehnica de desen se deosebește de culorile tradiționale de pictură prin imposibilitatea amestecării nuanțelor pe paleta de culoare Pastelul, fie ca este dur sau uleios, reprezintă pigment pur dispersat inert in cretă Pastelurile, asa cum le cunoaștem astăzi, se utilizează de 250 de ani Caracteristica pastelului care atrage un numar mare de artisti este puritatea – pigment pur aplicat direct pe hârtie Pastelul a devenit popular odata cu lucrările lui Rosalba Carriera, iar desenele lui Degas i-au adus celebritatea Primele pasteluri aveau o textură destul de dură, dar cu cît artistii au inceput sa folosească din ce în ce mai multă culoare, nevoia de pasteluri moi a crescut Un pastel uleios, de calitate, ofera echilibrul perfect între luminozitatea culorii si textura moale, ce diminueaza gradul de praf 40 Suprafata de desen Hârtia pentru pastel Hârtia pentru pastel poate fi colorată sau albă, cu suprafața texturată sub forma de modele aleatorii sau linii uniforme Acest ultim tip de hârtie este cunoscut sub denumirea de hartie Ingres Gama de culoare disponibiă a hîrtiei pastel variaza de la culorile primare, ocruri, alb sau crem pana la negru Hârtia Ingres este disponibilă intr-o serie limitată de nuante de pamant, negru si alb Folosirea unui fundal colorat si expus ofera posibilitati nelimitate in tehnica desenului in pastel Cartonul pentru pastel Cartonul special pentru pastel este disponibil de asemenea intr-o varietate de nuante si se distinge printr-o aderenta sporita Textura intensa a cartonului reduce din nevoia de a fixa desenul in fixativ Totodata permite aplicarea de culoare in straturi generoase Hârtia acuarela Hârtia aspră pentru acuarela este excelenta din punct de vedere al texturii pentru pastel Hârtia groasa de 400gr/mp este foarte populara in cazul unor lucrari cu timp de executie indelungat, pe a carei suprafata vor fi stersaturi si retursuri Rezistenta hartiei ajuta la protejarea lucrarii de deteliorare O alta varianta sunt hartiile pentru acuarela colorate, in nuante palide de crem sau ivoriu Aceste nuante au o foarte buna rezistenta la lumina in timp Tratarea hartiei acuarela cu un grund transparent sau cu un gesso acrilic asigura o suprafata excelenta pentru pastel, intrucat asigura aderenta necesara Grundul se poate amesteca cu vopsele acrilice, obtinand o varietate de nuante, ce pot influenta definitiv aspectul lucrarii finale Culoarea fundalului are un efect vizual considerabil asupra desenului Cu cat lucrarea avanseaza, stratul de pastel se va combina cu fundalul colorat Acest aspect atrage privirea si integreaza lucrarea intr-un tot unitar Lucrarile vor avea un aspect cald sau rece in functie de culoaea aleasa a fundalului Fundalurile colorate pot fi obtinute folosind un suport de desen colorat precum cartonul pentru pastel, hârtia pentru acuarela crem sau ivoriu, sau grunduirea cu un gesso amestecat cu vopsea acrilica Culorile de pastel Gamele de culori si amstecurile de culoare Pastelurile sunt batoane de culoare pura Nu este nevoie de pensule sau cutite de paleta; culoarea se aplica direct sau cu ajutorul varfurilor degetelor Acest aspect face ca lucrarile in pastel sa fie rapid executate, mereu deschise schitelor su detaliate Exista doua tipuri de pastel: pastelul dur (cretat) sa cel uleios (moale) Amestecarea culorilor Cu toate ca pastelurile nu pot fi amestecate precul culorile traditionale, pe o paleta de pictura, acestea se pot amesteca intr-o anumita masura Amestecarea de rosu cu alb pe hartie va duce evident la obtinerea unui roz Totusi, amestecarea culorilor la „umple” textura foii de hartie si va duce la formarea unor suprefete plate Daca amestecarea culorilor se foloseste excesiv, intreaga lucrare poate parea incetosata si laborioasa Amestecarea de culori pastel functioneaza perfect daca complementeaza 41 suprafatade lucru Incerca sa folosesti amestecul de culoare acolo unde doresti obtinerea unor zone fine si netede si nu te zgarci in cazurile in care chiar ai nevoie de amestecuri Opacitatea si straturile de culoare Pastelurile sunt un mediu opac, deoarece contin pigment inert, dispersat intr-o masa de creta, care da forma batonului si produce nuantele mai deschise Straturile aditionale vor acoperi straturile aplicate initial, doar daca nu folosesti textura hartiei pentru a face posibil intrezarirea substraturilor Culorile complementare O luminozitatea exceptionala a culorilor se poate obtine prin folosirea de culori complementare in imediata lor apropiere Rezultatul vibrant este foarte eficient in cazul unei lucrari abstracte Paleta de culori principale Paleta initiala de culoare trebuie sa reprezinte culorile dintr-un spectru amplu, inclusiv nuante intense sau tonuri de culoare O selectie de 24 de pasteluri este suficienta pentru a incepe lucrul Mai multe culori si nuante se pot adauga mai tarziu, pentru stiluri si subiecte diferite Folosirea tuturor tonurilor unei culori Cu cat paleta de culoare se extinde, te vei limita la o selectie de culori favorite si vei vedea ca este necesar sa ai gama completa de 5 tonuri ale nuantei respective Toate tonurile de albastru ultramatin spre exemplu pentru cer sau oxid de crom pentru peisaje Tonurile mai deschise sunt pentru accente iar tonurile mai inchise sunt pentru umbre Medii de pictura pentru desenul in pastel Folosirea de medii acrilice pentru textura Mediile acrilice texturate, pasta de modelaj si culorile acrilicepot fi folosite ca substrat pentru pastel Textura adaugata strabate suprafata colorata in pastel si confera totodata o suprafata aderenta Pentru tehnici in pastel experimentale, batonul de culoare poate fi sfaramat si adaugat in medii de culoare ce vor actiona precum un adeziv Trebuie tinut cont de faptul ca mediul se va usca, devenind transparent, lasand in urma numai textura sa Daca se doreste un mediu colorat, acesta se poate amesteca cu o culoare acrilica Folosirea apei si a gumei arabice Pastelul poate fi miscat de jur imprejurul hartiei folosind apa Pensula umeda va ajuta la fixarea particulelor de pastel pe suprafata hartiei si vor avea un efect de amestecare odata ce apa se evapora Daca se doreste sa se lucreze in straturi mai groase de pastel, se recomanda adaugarea unui strop de guma arabica in apa 42 Guma arabica va ajuta pastelul sa se lipeasca de hartie odata ce se usuca Nu se foloseste o cantitate prea mare de guma arabica, intrucat hârtia va deveni lucioasa dupa uscare Amestecul de medii de pictura Pastelul poate fi combinat cu succes cu orice mediu sau culoare acuarela Efectele de culoare pot fi obtinute folosind culori sau hartie acuarela groasa, deasupra carora se aplica straturi de pastel Se evita folosirea de straturi groase de acrilic, intrucat suprafata de lucru nu va fi foarte aderenta Pentru a se evita acest aspect, se amesteca o mica cantitate de grund transparent in culoarea acrilica, confereind totodata mixului textura Pensule pentru desenul in pastel In cazul desenului in pastel, pensulele se pot folosi fie pentru aplicarea de medii specifice altor tehnici (acuarela, acrilic), pentru fixarea pulberii de pastel in textura hartiei sau vernisarea lucrarii O pensula cu parul moale se foloseste pentru indepartarea excesului de praf rezultat in urma aplicarii pastelului sau amestecarii de culori Pensulele cu par de porc, fiind mai dure, ajuta la o mai buna aderare a culorii pastel la suprafata hartiei, in cazul tuselor initiale Blenda din hartie este vanduta adesea impreuna cu pastelurile, intrucat ajuta la indepartarea pastelului de pe hartie sau amestecarea sa Guma paine este de asemenea utila pentru stergerea pastelului (incorporeaza pulberea de pastel in masa sa foarte maleabila) Salvarea lucrarilor supraincarcate Lucrand incontinuu, chiar si suprafetele texturate vor deveni aglomerate si astfel va fi dificil sa se aplice straturi ulterioare de pastel In acest punct, suprafata de desen este supraincarcata O bucata de hartie pentru acuarela se aseaza in apa timp de 5 minute Hârtia impregnata cu apa se scurge, dupa care se tamponeaza cu un burete pana ce umezeala este transferata in burete Hârtia de pastel supraincarcata se aseaza peste hârtia acuarela umezita, avand grija sa nu fie translatata, ci fixa Se preseaza usor hârtia de pastel, dupa care se ridica O cantitate impresionanta de pastel va fi captata de hârtia umeda de acuarela Desenul original in pastel se lasa sa se usuce, dupa care se poate aplica din nou pastel Imaginea transferata se poate folosi de asemenea! Pentru recuperarea lucrarilor se poate folosi si o pensula cu par de porc scurt Parul scurt si dur va indeparta pulberea de pastel si fundalul va ramane uniform Daca se doreste indepartarea pastelului pe suprafete mari, o radiera alba din vinil este indispensabila Vernisarea Se recomanda vernisarea lucrarilor realizate in pastel prin aplicarea unui vernis fixativ si printr-un geam de sticla Vernisul fixativ are rolul de a ajuta la „sigilarea” legaturii dintre 43 pulberea de pigment si creta si suprafata de desen Se recomanda aplicarea fixativului prin pulverizare, pentru a nu deteliora sau influenta aspectul desenului Desenele realizate in pastel sunt fragile, intrucat particulele de pigment de pe hartie sunt libere, nefiind inconjurate de un liant Un strat sau doua de fixativ vor conferi protectie, salvand lucrarea de la mudarire Totodata, un strat usor de fixativ va ajuta la stoparea procesului de asezare a prafului pastelului pe sticla lucrarii inramate Un strat de fixativ ajuta la sporirerea rezistentei la lumina a pstelului Prea mult fixativ va cauza o schimbare a nuantei pastelului, intrucat fixativul actioneaza asupra particulelor de pigment, umezindu-le Folosirea unui fixativ aerosol: • Fixativul se foloseste la temperatura camerei, pentru a aplica un strat uniform • Fixativul trebuie aplicat intr-o incapere bine ventilata • Aerosolul se agita foarte bine inainte de utilizare • Lucarea se tine intr-o pozitie orizontala sau usor inclinata • Tubul de aerosol se tine la o distanta de 25-30cm de lucrare • Pentru o aplicare uniforma, se incepe aplicarea fixativului dinspre partea superioara a lucrarii catre partea inferioara • Se aplica straturi fine de finxativ, pentru a minimiza efectul de schimbare al culorii Folosirea unui fixativ lichid: • Se foloseste un pulverizator, urmand in tocmai pasii de mai sus • Nu se aplica cu pensula Evitarea schimbarii culorii pastelului Unele lucrari incarcate cu straturi de pastel nu necesita neaparat fixativ, plus ca unii artisti nu prefera aplicarea unui fixativ Exista totusi cateva metode ce ajuta la reducerea fragilitatii lucrarilor realizate in pastel, ce nu sunt vernisate • Se foloseste carton pentru pastel pentru ca retine si sustine mai bine pastelul decat hârtia • Se foloseste hartie pentru acuarela groasa, astfel incat lucrarea sa fie mai putin flexibila cand este mutata / miscata • Se aplica grund transparent pe suprafata de lucru inainte de desenarea in pastel Efectul va fi mai aspru decat in cazul cartonului pentru pastel • Se fixeaza cu vernis straturile intermediare de pastel, lasand ultimul strat nefixat Fixarea lucrarilor experimentale O lucrare experimentala poate fi fixata folosind mediu acrilic mat - aceste sustine straturile groase sau ample de particule de carbune sau pastel Pentru diuarea mediului acrilic se poate folosi pana la 10% apa Cu cat se adauga mai multa apa cu atat creste riscul ca hârtia sa se deformeze Cat timp mediul acrilic se usuca, hârtia se poate mentine dreapta aplicaand o pulverizare superficiala de apa, cu ajutorul unui pulverizator de gradina Metode de inramare a pastelului Suprafata fragila si prafoasa a unei lucrari realizate in pastel si fixata cu vernis se protejeaza cel mai bine in spatele unui geam Sticla nu trebuie sa fie in contact cu lucrarea, evitandu-se astfel condensarea si facilitand circulatia aerului Grafica - este un domeniu al artelor plastice la baza căruia stă desenul În grafică se folosește o mare varietate de tehnici : desen cu creionul simplu, cu penița, cu pensula; gravura monocromă, policromă, litografie etc Principalele mijloace de expresie plastică în 44 grafică sînt linia și tonalitatea Lucrurile grafice pot fi realizate în alb-negru sau în culori[10, pag 10] Grafica- referitor la metoda de a reprezenta prin desen (linii, puncte, figuri etc ) o mărime, variația unei mărimi sau raportul dintre două sau mai multe mărimi variabile; care aparține acestei metode Grafica ca ram al artei plastice presupune pe sine o variată abordare de expresivităţi artistice şi nu în ultimul rind diversitatea materialelor şi tehnicilor de lucru, se poate dezvolta capacitatea de exprimare şi comunicare a elevilor Familizarea elevilor cu diferite materiale şi tehnici de lucru trebuie să se realizeze treptat şi în concordanţă cu posibilităţile parctice ale acestora Comunicarea cu ajutorul elementelor de limbaj plastic presupune utilizarea unei game argi de procedee şi tehnici pentru ca elevul să fie pus în situaţia de a alege materialele în funcţie de preferiţele lor (Metodica predării ed Pl Maria Cristea, Bucureşti 2009 P 47) Folosirea tehnicilor de lucru nu trebuie să devină un scop în sinne, ci o modalitate de realizare a unor subiecte în concordanţă cu temperamentul şi personalitatea fiecăruia Desenul în creion simplu Imaginea plastică se realizează cu ajutorul liniilor, punctelor, trasate cu mîna liberă, cu creionul simplu De regulă, drept suport pentru desen servește hârtia Liniuțele scurte legate între ele se realizează printr-o mișcare neîntreruptă Eventualele greșeli se șterg cu radiera, iar linia corectă se accentuează, după care se trasează linia de contur În procesul de dezvoltare a priceperilor și deprindelor de desenare, cunoașterea și folosirea materialelor de către elevi prezintă o deosebită importanță Instrumentele de lucru cu care se poate desena sînt penița, pensula, cărbunele, creta, bețișorul pentru tuș, pastelul, creionul etc Mari posibilități în construirea formei, în redarea volumului, a planurilor, a perspectivei oferă creionul negru Una din problemele principale ale actului desenării este folosirea corectă a creionului pentru trasarea cu mîna liberă a diferitelor tipuri de linii: orizontale, verticale, oblice etc În timpul executării respective, elevii vor da mîinii și creionului poziția potrivită, mișcînd degajat degetele și încheietura mîinii Creionul folosit trebuie să fie potrivit de lung (20-25 cm) și nu prea gros sau prea subțire, să aibă un diametru de 1-1,5 cm Executarea exercițiilor se va efectua cu mine ce oferă o largă intensitate de gri În subiectele propuse pentru realizare, pe lîngă linia caldă și linia rece, elevii vor aplica și alte elemente de limbaj plastic Desenul în creioane colorate Creioanele colorate au o aderență bună la hîrtie Tehnica realizării unui desen cu creioane colorate e diversă, dar în primul rînd, aveți grijă să-l hașurați într-o singură direcție, acoperind întreaga suprafață a imaginii 45 Desenul cu penița sau cu stiloul Desenul în această tehnică pe hîrtie, înmuind penița sau pensula în tuș sau cerneală La fel se utilizează stiloul și pixul Acest tip de desen grafic necesită exactitate în conturarea sau hașurarea formelor grafice Desenul în peniță cu tuș Desenul în peniţă este o lucrare artistică executată în întregime sau parţial în creion şi cerneală, de obicei pe hârtie La bază este o metodă liniară de a realiza imagini Artiştii care doresc să sugereze forme tridimensionale folosesc haşurarea şi haşurarea încrucişată sau acuarele suprapuse peste desen cu o pensulă Stramosii ei sunt penita de bronz, argint, aur Penita moderna apare abia la sfarsitul secolului al XVIII-lea In secolul al XIX-lea s-au fabricat uneori penite cu forme excentrice, care aminteau silueta unei maini sau a unui craniu, a unei lanci, aceste modele fiind mai importante pentru vechii caligrafi Desi penita lasa urme mai ferme, mai putin “calde” decat alte stravechi pene, este folosita curent de majoritatea artistilor moderni si contemporani Cele mai obişnuite trei tipuri de cerneală sunt cerneala carbon negru, cel mai fin tip fiind cerneala chinezească sau cerneala indiană modernă; cerneala maro, care era cunoscută vechilor maeştri, şi fierea de fier, o cerneală chimică Cele trei tipuri de peniţe sunt din pană de gâscă, din trestie şi din metal Peniţele din pană de gâscă au fost cele mai utilizate datorită flexibilităţii lor şi posibilităţii de a fi ascuţite foarte fin Peniţele din oţel au devenit tipul predominant folosit începând cu secolul XX Tehnica de lucru cu tuș Această tehnică e apropiată de cea a acuarelei Mulți artiști plastici îmbină tehnica acuarelei cu prelucrarea grafică în tuș Cu acest material se hașurează, se conturează sau se realizează un desen tonal, deoarece tușul se dizolvă în apă, ceea ce permite să se obțină o gamă de tonuri de la închis la deschis Leonardo da Vinci spunea despre desen că funcţia lui a fost şi rămâne, în multe cazuri, subordonată, având rolul de a precede şi pregăti execuţia operelor de pictură şi sculptură, gravură, tapiserie, de a exprima concepţia planurilor arhitectonice, de a oferi proiecte şi modele în arta decorativă şi în artizanat [6, pag 150] Desenul apare încă din arta primitivă, în grotele din Africa, Spania şi Franţa, acum mai bine de 25000 de ani î e n Sunt illustrate aici figure umane şi animale, care uimesc prin expresivitatea liniei şi forţa ei de sugestie În Neolitic apar vase de ceramic ornate cu motive antropomorfe sau geometrice, având diferite semne şi simboluri care se bazau pe sugestia liniară a unui desen de mare rafinament Începând cu Renaşterea desenul se va impune ca gen de sine stătător şi vor apărea mai multe şcoli, care îşi vor defini anumite particularităţi stilistice în desen 46 Înţelegem aşadar, prin desen, posibilitatea de redare a unei imagini cu ajutorul liniei, prin care putem identifica forma, volumul, particularităţile de caracter (Tehnici şi tehnologii pentru pictura de şevalet, Nicolae Suciu, Ed Universităţii de Nord, Baia Mare, 2009, p 120) Tonitza spunea că scopul desenului pentru un pictor este acela: „de a ne iniţia în arta de a construi logic o pictură ” În desen se va ţine cont de trei elemente importante, care ne vor ajuta să înţelegem şi să redăm corect volumele: lumina, umbra şi reflexele Lumina are un rol hotărâtor în studiul desenului, deoarece el va pune în valoare particularităţile şi caracteristicile modelului, va delimita foarte precis zonele de umbră şi lumină Umbra este în general redată cu ajutorul haşurii, urmărind să sublinieze volumul, ţinându-se cont de faptul că o umbră purtată este mai puternică decât umbra proprie obiectului Reflexele Pe corpurile dispuse în lumină, reflexele nu sunt zonele luminate direct de sursa de lumină, ci zonele luminate prin proiecţia luminii unui corp din imediata sa apropiere (Tehnici şi tehnologii pentru pictura de şevalet) Când vorbim despre desen vom vedea că el se poate încadra în câteva genuri, care depind şi de tehnica în care sunt executate Schiţa Este o reprezentare simplificată, un desen liber, ce va conţine doar câteva repere de conţinut, care va constitui forma finală a lucrării de pictură Ea se execută rapid, linia este doar sugerată şi poate fi însoţită şi de eventuale tuşe de culoare Crochiul Crochiul diferă de schiţă, prin aceea că, este de regulă executat după natură, rapid, fiind doar o sinteză din câteva linii, fără a se insista asupra detaliilor Desenul în cărbune vegetal – Cărbunele a fost primul material întrebuinţat în reprezentările din desen Este ieftin, uşor, se poate fabrica chiar de către pictor Se lucrează rapid, iar rezultatele unui astfel de desen pot fi foarte spectaculoase Aderă uşor pe hârtie, cu condiţia ca aceasta să fie suficient de poroasă, se şterge uşor cu cârpă sau miez de pâine Desenul în cărbune vegetal se poate executa atât cu haşuri, cât şi utilizând estompa (confecţionată din hârtie de sugativă, piele de căprioară etc ) Desenul în cărbune presat –Acest fel de cărbune se obţine prin amestecarea prafului de cărbune cu clei vegetal, el găsindu-se în comerţ sub forma unor bastonaşe La final această tehnică se păstrează aplicându-se un strat de soluţie de fixativ 47 Desenul în sanguină – Sanguina se obţine din oxidul roşu de fier Creioanele sau batoanele aveau diferite tonalităţi, cele mai închise sunt cunoscute şi sub numele de sepia Desenul în sanguină se mai combina şi cu Creionul alb sau cel negru Conte Creionul grafit – Este confecţionat dintr-un carbon natural, protejat cu un înveliş de lemn, având diferite intensităţi, care sunt marcate pe învelişul de lemn prin litera B – cele mai moi, iar cu litera H cele mai tari Desenul în cerneală sau tuş- Acestă tehnică necesită o mână sigură în lucru Chinezii au utilizat încă din Antichitate o cerneală obţinută după o reţetă rămasă secretă, dar cu o intensitate extraordinară a negrului Tuşul diferă de cerneală prin faptul că are la bază negrul de fum având ca lian şelacul Desenul în peniţă – Peniţa a constituit încă din Antichitate o unealtă atât de scris cât şi de desenat, confecţionată la început din trestie, pană de gâscă (vârf tăiat oblic), apoi din oţel Se lucrează cu cerneală, lasând o linie expresivă şi modulată Se poate combina cu acuarela obţinându-se astfel un desen colorat Desenul cu pensula – Tonitza spunea că această tehnică de desen este socotită cea mai picturală A fost practicată de chinezi în tuş sau cerneluri În cazul acestei tehnici, pentru o hârtie rugoasă se foloseşte o pensulă cu păr mai tare, iar pentru o hârtie fără asperităţi o pensulă mai moale Acest gen de desen cere o mână sigură şi multă măiestrie 2 2 Metode de reprezentare a naturii statice în artele decorative În programul de activitate a școlilor de Arte Plastice sunt preconizate ore pentru obiectul arta decorativ-aplicativă La acest obiect, elevii studiază diverse tehnici ca: colajul, imitarea mozaicului, imprimeul, broderia, tapiseria Tehnicile respective sunt realizate de elevi în dependență de vîrsta lor Colajul Colajul- Procedeu artistic care constă în compunerea unui tablou prin lipirea laolaltă a unor elemente eterogene; p ext tablou realizat prin acest procedeu Colajul a apărut în arta modernă și constă în aplicarea aceiași lucrare a unor elemente eterogene unite într-o idee plastică Tehnica colajului solicită imaginație, creativitate și deprinderi practice Este o tehnică specifică artei decorative, cît și picturale La realizarea unui colaj este 48 important să se țină cont de compatibilitatea materialelor folosite, aranjarea compozițională și aplicarea lor îngrijită În tehnica colajului se utilizează următorii pași Decuparea formelor plate Formele din hîrtie sau textile se decupează după ce se elaborează și se compun pe sport Se poate lucra în tehnica colajului, utilizînd în calitate de suport pînza de sac Pentru realizarea practică a unui colaj se vor respecta următorii pași:  Se arnjează pe masă materialele cu care se va lucra ;  Se elaborează ideea plastică; Pînza de sac se întinde se întinde pe o bucată de carton acoperită cu clei Se lasă franjuri mici de jur împrjur (la dorință) Pe un astfel de suport se pot aplica diverse materiale alcătuind o compoziție Se caută mai multe variante de aranjare a formelor decupate Se aplică varianta cea nai reușită care întrunește procedeele compoziționale Ruperea formelor plate În calitate de material pentru acest procedeu vom utiliza hîrtie colorată, reviste vechi, tapete etc Care pot fi rupte ușor pentru crearea configurațiilor dorite Ruperea necesită schițarea amănunțită a formelor, indicîndu-se doar amplasarea lor Nu se folosește foarfecele Dacă imaginea plastică se creează din mici forme rupte sau decupate, acest tip de colaj se numește imitație de mozaic Mozaic - Lucrare de tehnică decorativă, care constă în asamblarea artistică a unor bucăți mici de marmură, de ceramică, de sticlă, de smalț etc de diferite culori, lipite între ele cu mortar sau cu mastic 2 3 Etapele de realizare a unei nature statice În acest studio mi-am propus să dezvolt cîteva tehnici netradiţionale de reprezentare a naturii statice Orice lucrare plastică îşi are începutul de la compoziţie Compozitie - felul în care sunt dispuse elementele imaginii într-un tablou, astfel încât se se echilibreze între ele Gen de pictură, de sculptură, de desen reprezentând personaje în acțiune Compoziţia este etapa fundametală a oricui, care este capabil să descopere într-o natură moartă mişcarea, ritmul formelor, armonia culorilor 49 Imporatanţa compoziţiei Prin noţiunea de compoziţie înţelegem locul de amplasare a obiectelor pe suprafeţe şi corelaţia acestora în natură A rprezent o compoziţie înseamnă a compune un întreg din mai multe obiecte Arta de a organiza expresiv un spaţiu necesită cunoştinţe temeinic legate de relaţia dintre forme, Linii structurale, jocul de proporţii a obiectelor de pe întraga suprafaţă Legătura formelor în imagine se face pentru a evidenţia un conţinut, pentru a crea tensiunea sau liniştea în lucrare Spre exemplu liniile orizontale exprimă stabilitate şi echilibru, iar cel vertical şi diagonal exprimă mişcare Alt pricipiu de bază în etapele de realizare a naturii statice este proporţionarea formelor Reuşita unei compoziţii se datoreză modului în care aşezăm, organizăm şi ordonăm obiectele în vederea transmiterii unui mesaj, însă acesta trebuie să fie armonios proportionate în raport cu suprafaţa planşei (raportul plin- gol) şi paginate echilibrat (dreapta stînga) Importanţa unei forme se impune prin măsura dimensiunelor, proporţia sa în compoziţie Varitatea de forme ne permite să folosim obiectele într-o relaţie de proporţionalitate: mare-mic sau maremijlociu- mic prin care se redă o anumită stare în ochii celui care priveşte Proporţionarea stabileşte un dialog între formele apropiate şi cele depărtate faţă de spectator din exemplele de mai sus se vede că proporţia stabileşte şi modul de experienţă sub raportul dimensiunilor Proporţionarea iscusită a obiectelor acţioneză senzaţia de spaţialitate în orice lucrare, fie natură statică sau compoziţie liberă În concluzie, proporţionarea imaginilor nu depinde de aparaenţa lucrurilor în naură ci de importanţa lor în gîndirea omenească(jocul de mărimi a formelor luate de ajutor) Viitorul architect i-a cunoştinţă cu suprafaţa u nei nature statice analizînd trei termeni: raport de dimensiune, mărime şi echilibru stim ulînd atenţia şi capacitatea de a aranja obiectele, formele arhitecturale în spaţiu Exersînd cu natura statică, studenţii percep mai bine importanţa legăturii între forme şi formele în ansamblu operei redînd caracterul acestora ce tot depinde de proporţii cu mai multă atenţie, realizînd astfel lucrări calitative şi expressive ce nu vor rămîneîn umbra Construcţia formelor în natura statică Etapa cea mai semnificativă în redarea unei lucrări plastic o constitue construcţia Construcţia spaţiului plastic al oricărei lucrări, în cazul nostru a naturii statice, reprezintă un procedeu complex, întemeiat pe o unitate de gîndire şi de emoţie Pentru a realiya o natură static bine echilibrată, trebuie să respectăm unele cerinţe care ţin de principiile compoziţionale şi de limbajul visual artistic:   Construcţia volumului fiecărui obiect şi a celor partial acoperite după regulilele perspective, redarea caracterului; Redarea umbrei şi a luminei, folosind oricare din elementele de limbaj plastic(punct, linie, formă, pată de valoare sau de culoare); 50  Simetria vaselor sau asimetria unor fructe, legume sau alte forme neregulate Valoarea plastic exprimă gradul de luminozitate a culorii sau a nou culorii, relaţia dintre deschis şi închis, dintre lumină şi umbra Aceasta, alături de liniie este important element de limbaj plastic al desenului artistic În urma amestecului dintre alb şi negru în cantităţi inegale obţinem un număr mare de griuri, iar în cantităţi egale-griul negru Prin amestecul şi extensia dintre alb şi negru plus culori cromatice, obţinem o paletă bogată de nuanţe platice, dar şi o serie de griuri colorate Prin diferenţe cantitative de lumină se obţine o scară de valori, analogică unei game cromatice, echivalentă treptelor tonale Valoarea, prin proprietăţile sale expressive compenseayă lipsa lucrărilor prin contribuirea sa la realizarea formelor, efectelor de gol şi plin sau a contrastelor de închis şi deschis În dependenţă de rportul tonal al naturii începem haşurarea de la cea mai întunecată umbra sau obiect, respectînd ordinea succesivă caracteristică poziţionării Din exemple se observă că expresivitatea volumului sau a formei tridimensionale depinde de reprezetarea constructive şi de plasticitatea liniei Pe primul plan linia este mereu mai accentuată, mai închisă ca tonalitate iar pe celelate plane scade din tonalitate redînd astfel şi perspectiva aeriană, de la prima etapă linia apare cu haşură, modelăm forma, ţinîd creionul cît mai liber, utilizînd o linie uşoară şi îndrăzeaţă Ca şi tonul, culoarea este legată în mod direct cu forma Ca element de limbaj plastic, este la fel folosită în picture la redarea spaţialităţii şi volumetriei obiectelor În cadrul lucrărilor sunt abordate diferite teme cromatice, cum ar fi: contrstul, armonia, gamele, modularea, suprapuerea grafică, transparenţa ş a Finisarea Naturii Statice Finisarea este ultima etapă de executare a unei compoziţii artistice, în cazul ostru a naturii statice În primul rind finisarea se caracterizează prin redarea centrului compoziţional E videnţierea centrului compoziţiei naturii statice se execute prin concentrarea, accenturea şi prelucrarea detaliilor, profilarea contrastului(cald-rece; închis –deschis), grafică şi alte mijloace artistice caracteristice acestui procedeu Redarea luminii prin intermediul culorilor deschis-reci şi a reflexiilor prin tuşe de culoare, denotă apariţia accentelor compoziţionale O altă metodă de finisare a compoziţiei se elaborează prin accentuarea plantelor Compoziţiile cu natură static sunt compuse din cel puţin două plante, pentru a evidenţia volumetria obiectelor, perspectiva compoziţiei şi cel mai important, spaţiu în care sunt amplasate obiectele Pentru a face diferenţa ddintre plane este necesară introducerea contastelor şi evidenţierea obiectelor din prim-plan Obiectele amplaste în primul plan sunt executate în contrast de culori cu o luminozitate sporită, cele din planele secundare în culori cu o luminozitate mai redusă, în dependenţă de distanţa acestora faţă de privitor Finalizarea lucrării reprezintă verificarea, evidenţiind calitatea acesteia, trezind astfel o concluzie general referitor la compoziţia ei aritistică şi constructive 51 CONCLUZII Dacă observăm ceea ce s-a pictat de două trei milenii încoace, nu numai în occident ci și în Extremul orient și îndeosebi în China, avem impresia netă că motivele oferite de lumea exterioară nu sunt decît trei categorii : omul și treburile sale – acțiunile, miturile, ideile, sentimentele; natura și întreaga viață pe care o cuprinde fără viață sau cele cu viață vegetală precară, a căror imobilitate le face să fie asimilate lucrurile neînsuflețită Natura statică apare încă din perioada greacă, apoi pe pereţii mormintelor romane, împodobind locuinţa renascentistă cu simboluri creştine, îşi va căpăta independenţa ca un stil artistic separat abia în secolul al XVII-lea în spaţiul Tărilor de Jos, loc de unde se va propaga în toată Europa Spania, Franţa, Italia Până în acest moment tablourile ce reprezentau mâncaruri, plante, lucruri amorfe aranjate aleatoriu, bpurtau denumirea obiectului predominant Acest stil artistic în funcţie de spaţiul în care apărea , va fi reprezentare unei vieţi liniştite/calme, vie coye, ulterior a unei nature moarte, natura morta, bodegones, titulatură primită de la hanurile ieftine spaniole în care erau expuse aceste lucrări Dacă artistul s-a atașat adesea numai de unul dintre cele trei mari motive; dacă unii artiști mari au pictat multe nature moarte ca Cezanne, sau mai ales naturi moarte cu Chardin; sau dacă au lăsat nature moarte care se numără printre capodoperele lor ca Zurbaran, Rembrant, Goya, aceasta înseamnă că există, în definitiv, o anumită putere de atracție deosebită, nu în general în obiectul neînsuflețit - o asemenea însușire rezidă în toate elementele lumii vizibile ci în izolarea obiectului neînsuflețit S-au perindat de veacuri în operele pictorilor subiecte diverse, legate de evenimente istorice, de mituri, de schimbări de orînduiri Natura static a rămas aceeiași de veacuri Progresul tehnologic nu a schimbat mult din conținutul ei, doar că a adăugat niște obiecte recent apărute sau tot același dar mai sofisticate Nu cred că se deosebesc florile pictate în antichitate cu cele de astăzi Pentru a ne convinge că natura statică este un gen important în arta plastic, este suficient să intrăm în marile muzee ale lumii, să răsfoim literatura din biblioteci, să căutăm în internet și negreșit vom descoperi-o din nou și din nou Cercetînd această evoluție a naturii statice am relizat că ea este în continuă schimbare și adaptare la condițiile actualității, dar își păstrează caracterul de veacuri Studiind istoria apariției naturii statice am subliniat că prototipul ei a apărut încă din antichitate Tehnica realizării naturilor statice este foarte diversă Tendința omului de a descoperi noi oportunități în rezolvarea unor subiecte, fac ca natura statică să-și i-a locul de cinste printre celelalte genuri de artă 52 Din cele mai vechi timpuri natura static este un mijloc de inspirație pentru toți cei care au tangențe cu arta plastică Imbold pentru această temă mi-au dat și orele petrecute cu copii la subiectul “Natura statică în diverse materiale și tehnici” Copii fiind ingenioși și năstrușnici, descopereau din ce în ce mai multe combinații de tehnici, astefel obținînd noi expresivități într-un material sau altul Fiind inspirați de descoperirile lor am hotărît să-I înaripez dîndu-le frîu fanteziei și creativității În învățămîntul artistic primar, cred că nu sunt ore la care să nu facem referințe la natura statică La fiecare subiect găsesc modalități de a prezenta naturile statice, dîndu-le un carcter emoțional Îmbiind diverse obiecte armonizate cu draperii, pătrund minuțios în relațiile lor utilitare, apoi cele cromatice pînă cînd esențialul subiectului iese la suprafață Cu toate acestea, natura statica nu este o inventie intru totul moderna Sub o alta terminologie si cu un aspect sensibil diferit, ea este mentionata inca din secolul I d Chr (Pliniu cel Batran) Prin urmare, pe parcursul instituirii ei ca tema in sine, in veacurile XVIXVII, referinta la autoritatea Antichitatii clasice se imbina inextricabil cu inventivitatea, necesitatile si specificitatea Tarilor de Jos Bunaoara, unul dintre aspectele cele mai frapante este varietatea (si coerenta) categoriilor acestui gen: mese incarcate, ghirlande si buchete florale, imagini de tip Vanitas sau formule combinatorii implauzibile (intre obiecte aievea si imaginea lor) Natura statică apare încă din perioada greacă, apoi pe pereţii mormintelor romane, împodobind locuinţa renascentistă cu simboluri creştine, îşi va căpăta independenţa ca un stil artistic separat abia în secolul al XVII-lea în spaţiul Tărilor de Jos, loc de unde se va propaga în toată Europa Spania, Franţa, Italia Până în acest moment tablourile ce reprezentau mâncaruri, plante, lucruri amorfe aranjate aleatoriu, purtau denumirea obiectului predominant Acest stil artistic în funcţie de spaţiul în care apărea , va fi reprezentare unei vieţi liniştite/calme, vie coye, ulterior a unei nature moarte, natura morta, bodegones, titulatură primită de la hanurile ieftine spaniole în care erau expuse aceste lucrări Lucrarea de față a dezvăluit cele mai reușite aspecte de interpretare a naturii statice în diverse material și tehnici, associate evident în compoziții bine chibzuite Fiind actuale tehnicile netradiționale am făcut referințe la unele aspect de interpretare a naturii statice în tehnica tunel, tehnica colajului în piele, tehnici grafice, tehnici picturale Realizarea acestui studiu a rezultat cu lărgirea spectrului personal de cunoștințe în descoperirea naturii statice și cu sensibilizarea capacităților creative 53 Cercetarea diverselor tehnici cît și a materialelor au dus la înțelegerea procesului creative, ca rezultat al concordanței dintre emoție, imaginație și gîndire creativă 54 Bibliografie 1 Bandalac Hadji M Desen, Pictură și Sculptură; Natură Statică; Îndrumar metodic, ed Tehnica- UTM Chișinău, Chișinău, 2013, pag 4-26; 2 Bartos M I Compoziția în pictură, ed Editura Polirom, Iași, 2009, pag 15-28; 3 Chicu A Dicționar explicative la educația plastică, ed Cartdidact, Cartdidact, 2004, pag 12-16; 4 Ciobanu I Arta Arte Vizuale, ed Tipografia Poligraf SRL, Chișinau, 2009, pag 112115; 5 Cristea M Metodica predării educației plastice în învățămîntul primar și preșcolar, ed Corint, București, 2009, pag 111; 6 Dicționar de artă, ed Meridiane, București, 1995, pag 150; 7 Enciclopedie Literatura și Arta Moldovei, ed Chișinău,1985, pag 238; 8 Hubenco T Arta plastică în clasele primare Ghid metodologic, ed Prut Internațional, Chișinău, 2000, pag 12-16; 9 Mokan- Vozian L Natură statică Îndrumări metodice pentru lecții practice, ed Tipografia UPS I Creangă, Chișinău, 2013, pag 67; 10 Puică- Vasilache E Ursu Z Educația Plastică, manual pentru clasele V-VI, ed Litera educațional, 2008, pag 12-19; 55 11 Scott M Biblia picturii în acuarelă, ed All Educațional, București, 2011, pag 52-94; 12 Sterling Ch Natură moartă, ed Meridiane, București, 1970, pag 5-105; 13 Suciu N Tehnici și tehnologii pentru pictură de șevalet, ed Universității de Nord, Baia Mare, 2009, pag 250; 14 www archeus ro 15 https://dexonline ro 16 http://lucas-impex ro 17 http://psihologia-artei blogspot md 18 http://ro wikipedia 56 